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DE L’AMATEUR D’ART 
1952 


15 MAI 
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ITALIE... 


1 2: DANSE GE TC 
SP antiques et de mani- 
" festations folkloriques 

dont l'attrait s'exerce 
dans le monde entier. 


* 


Sensibles réductions sut les billets de 
chemin de fer et sur les prix de l’essence 


pour les touristes étrangers. 


Cartes ferroviaires toutis- 


tiques de libre parcours. 


OFFICE NATIONAL  DTALIEN 
DE TOURISME 


PARIS, 23, rue de la Paix ; 

NICE, 14, avenue de Verdun ; 
MARSEILLE, 58, rue d’Alger ; 
BRUXELLES, 34-36, rue Ravenstein ; 


et toutes les agences de voyages. 


Lit.: 11-82 90,ruede Grenelle Près rue du Bac 


ART ANCIEN DE CHINE 


ARS EOOES CT 


CATAN 


TAPIS D'ORIENT ANCIEN 


ARUEBIUSSES ON 
SAVONNERIES 
TAPIS AU POINT 

HA PMSSERRES 


48, Rue de Courcelles 


PARIS (3) 
Téléphone: CARnot 53-15 


129, CHAMPS-ÉLYSÉES Bal. 41-71 


E DELISLE 


4, rue du Parc-Royal, PARIS III: 


ans _ ARC. 21-34 
RAOUL GUIRAUD . 
Ensembles anglais et français des XVIIIe et XIXE siècles, 
anciens ou interprétés dans l'esprit de l’époque. LAUAMSIEN- AIR E 
Styles Sheraton, Regency, Directoire FERRONNERIE 


PENDULES ANCIENNES 


ne Le TRE Jean Paplide. 
pare Dielle 


7, RUE SAINTE-ANASTASE 


veronese = 


TUR. 45-71 


20, RUE DE MIROMESNIL 20 bis, RUE LA BOËTIE 
PARIS-VIIL — ANJ. 10-27 PARIS-VIIIe — ANJ. 60-52 


Re 


WILLY RÉMON 


Décorateur 


vous conseillera 
en ANCIEN 
comme 


en MODERNE 


PIERRES CHÈRES 


Kofi quilés 


R. Richer 


36, rue du Colisée 
PARIS-8e 


BALzac 24-28 


1 226, Rue du Fg. 
Saint - Honoré 


| 
À 


WAG 26-79 
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TABLEAUX DE MAITRE | J 2 


a M NE SAT rs 
| DU XVe AU XVIIIe SIÈCLE | NAT te 
4 : . ANTIQUITÉS : , 6 
1 | e 
D Bibelots a 
| Porcelaine de Paris Es 
“ Porcelaine de Saxe | (2 
4| Tissus d'ameublement sélectionnés | ne 


Rideaux de mousseline brodés 


161, BOULEVARD HAUSSMANN. BAL. 73-16 


TAPIS — TAPISSERIES — ENTRETIENS 


A. L. ACHDJIAN 


‘ AU CHIRVAN ’ 


Auteur d’‘Un Art Fondamental : Le Tapis”? 
(Éditions Self) 


un TE 


- ÉARTHELLBRUYN 1498-1553 PARIS AVIGNON 
26 X 31 cm. [0, rue Miromesnil 7, rue Felco-Baroncelli 
160, BD HAUSSMANN CARNOT 66-51 Tél.: Anl. 89-48 Tél: 32-33 


EDITIONS D’ART ALBERT SKIRA 


Vient de paraître dans la collection : 


PEINTURE COULEUR HISTOIRE 


LA PEINTURE ESPAGNOLE 


DES FRESQUES ROMANES AU GRÉCO 


Texte de 


Jacques Lassaigne 


71 


REPRODUCTIONS EN COULEURS 


volume relié pleine toile format 24 X 34 cm., sous jaquette en couleurs 


En vente dans toutes les librairies 


TE ACHILLE. WMEBER — LIVRES D'ART .- PARIS. VI* 


(a 42 ART ANTIQUE, Haute Époque, Art Nègre 
TES , Roudillon Jean, 51, rue Bonaparte, Dan. 90-06. 
24 ESTAMPES, GRAVURES 


Cailac Jean, 13, rue de Seine, Dan. 98-88 (Tribunaux, Douanes). 


JOAILLERIE, ORFÈVRERIE 


Reinach et de Fommervault, 17, rue Drouot, Pro- 89-82 (Cour d'Appel, 
Tribunal et Douanes). 


LIVRES ET AUTOGRAPHES 


Blaizot Georges, 164, faubourg Saint-Honoré, Ély. 36-58 Tribunal 
Civil et Douanes). 


ORIENT ET EXTRÊME-ORIENT 


Beurdeley Michel, 4, rue de l'Élysée, Anj. 97-49 (Tribunal de 
Commerce, Douanes). 


MEUBLES ET OBJETS D'AMEUBLEMENTS 


Filsjean André, 66, boulevard Malesherbe, Lab. 07-53. 


Gobert et Leyendecker, 44 rue J.-Dulud, Neuilly, Mai. 69-15 
(Douanes). 


TABLEAUX ANCIENS 
Blanc Lucien, 57, rue Paradis, MARSEILLE (APPEL), 44, cours 
Mirabeau, AIX-EN-PROVENCE. 
Lamy Pierre, 11, boulevard de Clichy, Tru. 33-62 (Douanes). 
Martin Emile, 8, rue Bonaparte, Dan. 47-36 (Tribunal, Domaines). 


TABLEAUX MODERNES 


Cailac Jean, 13, rue de Seine, Dan. 98-88, (Tribunal, Domaines). 


Dubourg Jacques, 126, boulevard Haussmann, Lab. 02-46 (Tribunaux 
et Douanes). 


Durand Ruel Charles, 37, avenue de Friedland, Ély. 06-74. 
Ebstein Paul, 6, rue Ernest-Psichari, Inv. 69-55. 

Metthey Jean, 69, faubourg Saint-Honoré, Bal. 27-87 (Douanes). 
Schoeller et Pacitti, 33, avenue du Général-Sarrail, Aut. 58-73. 


TAPIS D'ORIENT 


Tremoulet Pierre, 66, boulevard Malesherbe,: Lab. 68-32 (Domaines, 
Tribunal Civil et Commerce). 


TAPIS ET TAPISSERIES ANCIENNES 


Chevalier - ##% - 12, rue N.-D.-des-Champs, Lit. 10-62 (Cour d’Appel, 
Tribunal Civil de la Seine, Douanes). 


FE et Cie, 70, rue de l'Université, Fe  02- 12, 
originales de Lautrec, Degas, Picasso, Braque, Matisse, Klee. À 


Gilberte Cournand, 20, place Dauphine, Paris Lx, Odé. 72 
Documents sur la danse, dessins de danse. 


D" 
Galerie Van Ryck, 60, boulevard Malesherbes, Michel DUBREUIE, L- 
Ile-de-France, Provence, etc... 


Galerie Marcel Guiot, 4, rue Volney, Tableaux, dessins, estampes. 
Galerie Maeght, Henri MATISSE, Dessins récents. 


Galerie Jeanne Bucher, 9 ter, boulevard Montparnasse, BERTHOLLE | 4h 
et REICHEL. 1 


Galerie Allard, 20, rue des Capucines, Didier BERENY, FR 
aquarelles, dessins, Vernissage le 10 Mai jusqu’au 30. . 


63° SALON 


DES INDÉPENDANTS | 


GRAND PALAIS | 


JUSQU'’AU 18 MAI 


Galerie Chardin, 36, rue de Seine, Paris VIe, FONTANAROZA, 
GRAU SALA, Michel CIRY, École de Paris. . x : 


Galerie B. Rosenthal, 41, boulevard Malesherbes, M. A. BOULLARD: 
DEVE, Peintures, dessins, 16 Mai, 6 Juin. À 


Lucien Blanc (Appel), 44, cours Mirabeau, Aix-en-Provence, 57, rue | 
Paradis, Marseille. | 


Drouant-David, 52, faubourg Saint-Honoré, Maîtres Modernes et 
Jeunes peintres. ; 


UNE EXPOSITION MONTEZIN 


La Galerie Jean de Ruaz présente actuellement un important 
ensemble de peintures et de gouaches de MONTEZIN. Vertes campagnes 
au bord de l’eau, villages français intimes et paisibles, effets de neige, 
moissons ensoleillées. Partout une franche et authentique peinture 
de chez nous. 


1.4.0 


HIER — AUJOURD'HUI — DEMAIN 
ANTIQUITÉ — DÉCORATION 
53, RUE DE BOURGOGNE, 53 
PARIS - R. C. SEINE 973.122 - INVALIDES 18-44 


COLLECTION GABRIEL COGNACQ 


MANUSCRITS 
Livres des XV°, XVI: et XVII: siècles 


HOTEL DROUOT, SALLE 6 
Vente Lundi 19 et Mardi 20 Mai 1952, à 14 heures 


EXPOSITION PUBLIQUE : 
Samedi 17 Mai 


Expert : M. L. GIRAUD-BADIN 


TRÈS BELLES ESTAMPES 
du XV: au XVII siècle 


par Beham, Finck, Bosse, Callot, Durer, de Gourmont, de Leyde, 
van Meckenen, van Ostade, Rembrandt, Schongouer, etc... 


HOTEL DROUOT, SALLE 1 
Vente Mercredi 21 Mai 1952 à 14 heures 


EXPOSITION PUBLIQUE : 
Mardi 20 Mai 
Expert : M. Maurice ROUSSEAU 


Commissaires-priseurs : 


M° Alph. BELLIER, 30, place de la Madeleine 


M: Étienne ADER, 6, rue Favart 


M: François THULLIER, 1, rue Rossini 
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AC TABLEAUX ANCIENS | ; RUE FA jours mes 
L DBJETS D'ART ET D'AMEUBLEMENT ANCIENS ; 
TAPIS D'ORIENT 


| Hôtel Drouot, Salle 7 et 8 réunies, 
vente les 28 et 29 Mai 
(Exposition publique le 27) 


SUR PLACE 


Villa Madeleine 
94, rue de France 
NICE 


Me Maurice RHEIMS, Commissaire-Priseur, 7, rue Drouot ; 
Experts : MM. Robert LEBEL et Bernard DILLÉE. 


Collections des Barons LAZZARONI 


| ne MX ei du somplueux ameublement garnissant 
MONNAIES GRECQUES la Vila 


ROMAINES ET GAULOISES 


_ Hôtel Drouot, salle 9, vente le 13 Juin, 


A Très importants tableaux 

Exposition le 12 des XVe, XVIe, XVIIe, XVIIIe, 

M° Maurice RHEIMS, Commissaire-Priseur, 7, rue Drouot ; XIX°® siècles, Écoles Italienne, 
Expert : M. Émile BOURGETY. Française, Anglaise, etc... 


TRÈS NOMBREUSES SCULPTURES 


Bois, Marbre, Terre cuite 
anciennes et modernes, Bibelots, 


DEPUIS 1825 boîtes, bonbonnières, miniatures 
+2 et peintures, miniatures. 
LS R = N O N Luminaires, Bronzes, 
Ÿ- il Beaux lustres, Glaces. 
F P FABRIQUE 
RESTAURE TAPISSERIES D’AUBUSSON 
ÉQUIPE EAN Le ET DES FLANDRES 
Le LUMINAIRE De caractère ANCIEN 
13, Rue Payenne, PARIS-3* - Archives 04-15 TAPIS D'ORIENT ET D’AUBUSSON 
Ancien Hôtel de Châtillon Près Musée Carnavalet Très nombreux sièges et meubles 


Italie du XVIE au XIXe siècle 


Chambre romantique bois de 
rose à plaquettes Vieux Paris 
Meubles Empire et autres 


Commissaire-priseur : Me J.-J. TERRIS, 


3, rue Provana, Nice 


Expert : M. Eugène MARTINI 
Villa Bellevue, Saint-Laurent-du-Var (Alpes-Maritimes) 


6 , EXPOSITION : 
BRONZE ET FERRONNERIE D ART Vendredi 13 et Samedi 14 Juin 
- AUBIER-CUNY, . 74. Fr Suincantsine, Brosses pour meuble tr reproductions de (de e b: A L É Fe . L LA À ira 
| musée. Did. 36-3 Catalogue sur demande (illustré : 500 frs) 


RESTAURATION DE ie ANCIENNES 
Maison MONGRUEL, 11, Rue de Sévigné, Paris-4e, Are. 09-94. 


e 


Les nouveaux réveils 
JAZ fabriqués à Colmar 
- mouvement à ancre, 
- 7 rubis, - sont des 
merveilles  d'horlogerie. 
Ils donnent à volonté 
une sonnerie courte 5‘ 
une sonnerie longue 20” 


Brevets français et etrangers. 


Le seul réveil au monde à sonnerie AE D 


PH.A.BERGUGLIAN 


Ace 


AE DA | nu = TAN È 


MENSUEL DE L'AMATEUR D'ARTS Ci POSTE CRT 


a JE LE SOMMAIRE 
d'abonnement + : | an _ du numéro - L > | s 


(12 numéros) | (sauf spéciaux) 


rue Saint- | 3,500 350 


SH 


; en francs : , ; ‘ 
NET el COUVERTURE %e 
; ÊEr Acier 3.500 | 350 « Boudoir vénitien » installé par Serge Roche r 

en francs | AT OR (photo Rhys-Réalités). + 


L'ACTIVITÉ ARTISTIQUE 
enta | A EROERU E L'interview : M. Charles de Beistegui. . 10 


—- nn : La lettre d’information. 14 
_ LUXEMBOURG, H. VAN _ QE 
DS Biamone : BRUXÈLLES. 430 45 Visite aux expositions. 15 
C S6499 2 fr. belges 
GO BELGE (même adresse) fr. belges 450 LES TABLEAUX 
à $e dE Les trompe-l’œil. 16 
: 131, rua Marconi, 5e Andar | 380 Ée Cours des tableaux anciens et modernes. 22 
| 507 SAO -PAULO en cruzeiros à Re : 
_ | CANADA, Paul STUCKER, 3.440, Côte des 7 LES MEUBLES 
: ge Neiges, MONTRÉAL. Tél.: GLENVIEW 2791 10 1 
| en dollars | Le meuble anglais en acajou du XIX®. 25 
| ÉGYPTE, effectuer les versements à l'ordre Cours des sièges et meubles. 30 
| du Comptoir National d'Escompte de Paris L. E. 3,50 35 P.T 
| 32, rue Abdel Khalek Saroit Pacha, LE CAIRE. FLE fe + 
| 2 en livres Égypt. LES OBJETS D’AMEUBLEMENT 
% 
| 2 SN.” Wiconan 74899 10 1 DEP AeEVenIe. es 
VON en dollars Cours des objets d'ameublement. . 36 
# HOLLANDE, MEULENHOFF et Cie, 
| Beulingstraat, 2 ‘et 4 AMSTERDAM LA CÉRAMIQUE 
à Dit - en florins À 
ITALIE, dott, CARLO DI PRALORMO, via Personnages de Saxe, ne 
| Lambruschini, 12, TORINO. Tél. : 74.250 5.500 550 Cours des faïences et porcelaines. 42 
. en lires 
MEXIQUE, effectuer les versements à l'ordre , LES OBJETS DE COLLECTION 
de la Banco de Industria y Comercio S, A, é 
Edificio Guardiola, 5 de Mayo 1, MEXICO Pendules curieuses. A3 
: . en pesos : 3 
: - Cours des objets de collection. 4% 
PORTUGAL, A BIBLIOFILA, rua Da Misecordia A 
102, LISBOA en escudos 450 45 


SUÈDE, NORVÈGE, FINLANDE, Sture LES CONSEILS PRATIQUES 


| Landergren Odengatan, 33, STOCKHOLM. ’éclai 
Blé ARS 11:35 en couronnes suédoises a L _ Les lampes et 1 éclairage. 49 
SUISSE, effectuer les versements à l'ordre de LA DÉCORATION 
l'Union de Banques Suisses 8, rue du Rhône, 40 4 
GENÈVE mes Boiseries d'époque Louis XVI. 54 
SYRIE, LIBAN. en livres libanaises 30 3 < 
URUGUAY, Agensia Francesa de Distribucion à 
y Suscripciones, Calle Ricon, n° 487-40 Piso 38 a Le] 
Montevideo, en pesos ; 
À k PROCHAIN NUMÉRO : LA COLLECTION COGNACQ — LES MEUBLES 
: A ÉCRIRE LOUIS XV — CHENÊTS LOUIS XVI — FAIENCE DE PONT- 


AUX-CHOUX — L'OPALINE — ENCADREMENTS — DÉCORATION. 


Copyright by ‘ Connaissance des Arts *’ 1952 


DIRECTION - RÉDACTION - ADMINISTRATION 
13, Rue Saint-Georges, PARIS-9°. - TRU. 86.85 


APCE RÉGIE-PRESSE 
75, Champs-Élysées, PARIS-8. - BAL. 12.91 


C. C. P. PARIS 5110.58 


æ = 3 
Connaissez-vous ? L'EXPOSITION AU PETIT PALAIS DES PRIMITIFS ITALIENS SERA LA 
PLUS GRANDE MANIFESTATION ARTISTIQUE DE L'ANNÉE. A CE PROPOS. 
NOUS AVONS RÉUNI ICI DES DÉTAILS DE SIX TABLEAUX DE L'ÉCOLE 
ITALIENNE, UNIVERSELLEMENT CONNUS. C’EST UN JEU: TROUVEZ LES 
NOMS DES ARTISTES, LES TITRES DES TABLEAUX ET LES MUSÉES OU 
ILS SE TROUVENT ACTUELLEMENT. LES TROIS PREMIÈRES RÉPONSES 
EXACTES SERONT RÉCOMPENSÉES PAR UN ABONNEMENT GRATUIT. 


ZT ET TT 


2 Rene 2 2000 


We 


pporter à chaque nouvelle 
modifications qui nous valent, 
e troisième numéro, quelques 
ous les remercions pour 
d'ils apportent au succès de 
Connaissance des Arts». 


RE 


)RMES ET COULEURS 


USE. « N’est-il pas possible 
er votre revue à plat et non roulée ; 
à protègerait la couverture artistique de 
votre publication ». 


, M. BERNE-MULLER 
D: \ Rue Zuber, 
M Mulhouse (Bas-Rhin). 


_  MPARIS. « Les procédés actuels de 
reproduction en couleurs sont insuffisants 
et j'estime qu’il est préférable de les bannir 
d’une revue de qualité comme « Connais- 
sance des Arts ». 


M. A. MOoULONGUET, 
16, avenue de la Bourdonnais, 
Paris. 


N.D.L.R. — Laquelle de ces deux sugges- 
tions sera la plus approuvée ? 


LA BATAILLE DES PRIX 


M PARIS. « Je ne suis pas absolument 
- convaincue qu’il soit indispensable d’in- 
diquer systématiquement les prix de tous 
les objets qui paraissent dans votre revue. 
Cette honnête précision est-elle nécessaire 
pour susciter chez le lecteur un goût 
profond pour la connaissance des Arts ? » 


Mme Janine Loo 
«Art ancien de Chine» 
48, rue de Courcelles, 

Paris (VIII). 


M PARIS. « J'appuierai pour ma part 
tous les efforts faits pour initier l’amateur ; 
notions esthétiques certes, mais aussi 
principe de revalorisation marchande et 
enfin mise en garde contre les imitations 
et les truquages. » 

Dr Charles JUNo», 

7, rue Washington, 

Paris (VIITe). 


à N.D.L.R. — Il est bon de montrer en 
même temps que la valeur artistique des 
objets, leur valeur marchande pour indiquer 
de façon objective et précise dans quelles 
limites ils restent à la portée de l’amateur ; 
c’est, pensons-nous, la base même d’un marché 
artistique vivant. 


LE DROIT DES 
COLLECTIONNEURS 


= CHERBOURG. « La réponse du 
Comte Doria : le Collectionneur qui refuse 
l’accès de ses collections abuse de son droit, 


"1 y … 


. 


sera appréciée à sa juste valeur par certains 


historiens d’art quis’élèvent contre l’hermé- 
tisme de quelques collectionneurs ». 


M. Louis ANFRAY, 
19, rue Deshameaux, 
Cherbourg. 


N.D.L.R. — À la suite de l'interview 
qu’il a bien voulu nous accorder, le Comte 
Arnauld Doria nous a précisé que son point 
de vue personnel sur ce qu’il estime être un 
« droit moral » n'entend pas être un reproche 
à ladresse des collectionneurs dont les 
Opinions sont opposées aux siennes. Nous 
tenons à remercier M. Arnauld Doria de 
nous avoir permis de poser ce problème en 
toute objectivité. Il n'est pas résolu pour 
autant, évidemment. 


LES AMIS DU LOUVRE 


M PARIS. « Nous vous adressons tous 
nos remerciements pour la remise de 10% 
que vous voulez bien accorder sur le prix 
de l’abonnement de «Connaissance des 
Arts » aux adhérents de la Société des 
Amis du Louvre ». 


M. QuITTARD, 

Chef du Secrétariat de la 
Société des Amis du Louvre, 
107, rue de Rivoli, 
Paris (1er). 


DES FLEURS 


m MIRAMONT. « Je possède un bouquet 
de roses blanches peint en 1814 par 
Henriette Vincent. Je crois qu’elle faisait 
partie de l’académie de peinture, de même 
que Mme Vigée-Lebrun, et qu’elle était 


_ plus connue sous le nom de Labille- 


Guiard ; plus tard elle épousa le peintre 
Vincent ». 
Mme Élise LOUBET, 
Rue Presbytère, 
Miramont-de-Comminge. 


Une élève de Redouté : Henriette Vincent. 


9 


effet, épo en 
André Vincent, m 


Adélaïde ; elle est née en 
en 1803. Elle fut reçue académicienne en 
même temps que la vraie Henriette Vincent 
(née Rideau du Sal) dont la réputation de 
peintre de fleurs et de fruits est justifiée : 
elle fut l'élève de Spaendonck et de Redouté 
et exposa aux Salons de 1814 à 1824. 

Nous répondons directement aux demandes 
d’estimations mais ne pouvons le faire que 
dans la mesure où nos correspondants nous 
donnent des renseignements suffisamment 
précis, concernant surtout les dimensions et 
l’état de conservation de leurs objets. 


SUGGESTIONS 


H CLERMONT-FERRAND. « Lorsque 
vous nous promettez un article sur le 
meuble anglais du XIXE siècle, ne quittez- 
vous pas complètement le domaine des 
Arts ? «Connaissance des Arts» pour 
justifier son titre ne devrait pas céder à 
la mode, » 

M. E. AUBERT, 

Clermont-Ferrand 

(Puy-de-Dôme). 


m NICE. « Ne pourriez-vous pas à la 
suite de chaque article indiquer les lieux 
(musées, châteaux, etc.) où l’on trouve les 
objets dont vous nous parlez. Ne négligez 
rien pour rendre nos promenades à travers 
notre pays plus fructueuses ». 


M. Pierre SPy, 
avenue d’Alsace-Lorraine, 
Cimiez-Nice 
(Alpes-Maritimes). 


M PARIS. « Il serait peut-être utile 
d'ajouter à chaque article une courte 
notice bibliographique destinée au lecteur 
non spécialiste désirant approfondir telle 
question qui l’intéresse ». 


M. Jacques CouRTOIS, 
15, boulevard Malesherbes, 
Paris (VIITe). 


N.D.L.R. — Il faut vivre avec son temps. 
Notre programme est de ne négliger aucune 
forme de l’art. Quand le meuble anglais 
connaît un regain d'intérêt n'est-il pas bon 
de montrer quels en sont les qualités et les 
défauts ? Nous publierons désormais une 
notice bibliographique et des références de 
musées concernant chaque sujet. 


M PARIS. «Est-il possible d’envisager 
pour les abonnés une rubrique concernant 
les recherches d’un objet et facilitant 
l'échange entre eux ». 


M. Eugène PATRICE, 
9, rue Duhesme, 
Paris (VIIIE). 


N.D.L.R. — La question a déjà été posée. 
Que Messieurs les lecteurs commencent ! 


«Le plus important n’est pas la beauté des objets, 
mais la personnalité que dégage leur arrangement ». 


M. Charles de Beistegui est à l’avant-garde des conceptions en matière de décoration. Depuis plus 

de vingt ans, toutes les idées et toutes les modes nouvelles lui doivent leur origine. Demain encore, | P 
le salon Louis XIIT qu’il projette et le théâtre qu’il fait construire dans sa propriété de Groussay, 

près de Montfort-l’Amaury, bouleverseront les théories routinières des meilleurs spécialistes. 


D ANS cet art qui consiste à choisir les objets, les tentures et 
les meubles, et à les disposer pour en faire le décor de la vie 
quotidienne, M. Charles de Beistegui surpasse les décorateurs 
professionnels. Mieux, il les influence. Ses mots d’ordre sont 
impitoyables. Dans une interview accordée, il y a quelques années 
à la grande revue américaine Harper’s Bazaar, il déclarait 

« L’homme qui pense moderne est démodé. » C’est en connaissance 
de cause qu’il l’affirmait. En 1929, son installation aux Champs- 
Élysées avait donné le départ à l’ «art moderne », avec ces meubles 
faits de caisses cubiques et de barres de nickel qui marquèrent 
toute une époque. Construit par Le Corbusier sur la terrasse 
d’un immeuble, l'appartement comportait tout ce que le confort 
et l’équipement modernes pouvaient apporter de nouveau 
fenêtres automatiques, salle de projection, périscope pour 
transmettre le trafic de l’avenue. Un dispositif d’audition spécial 
établissait chaque soir le contact avec tous les grands théâtres de 
Paris. Mais avant même que l'installation en fut achevée, 
M. Charles de Beistegui se préparait à un changement. L’expé- 
rience n’était nullement concluante pour lui. « Ce n’était pas 
vivable », dit-il encore aujourd’hui. Cependant la mode s’en 
saisit : elle continue toujours. Avec Beistegui les choses ne 
durent pas si longtemps. Un été passé à Salzbourg lui donne le 
goût du baroque. L'idée lui vint d’incorporer des éléments de 
ce genre dans l’ameublement moderne. D’autres innovations 
suivirent. Une cheminée en marbre et des fauteuils confortables 
_ transformèrent son jardin situé sur les toits de Paris en un élégant 
salon de plein air. Les motifs de fleurs se détachant sur le fond du 
ciel devinrent dès cette époque un thème décoratif dont la vogue 
n'est pas encore épuisée. 

Son appartement donne aujourd’hui sur l’esplanade des 
Invalides ; là, comme au château de Groussay, sont réunis d’innom- 
brables objets de valeur. Ils sont disposés avec un effet très 
étudié. À Groussay, l’on ne voit principalement que du Louis XVI, 
de l'Empire, du Charles X : tout ce qui est antérieur a été prati- 


quement éliminé. À Paris, tout date du XVIIIe siècle, quelques 


pièces même du XVII, d’autres de l’époque Empire. « En 1929, 
dit-il, ma maison entière était une salle de bain. Maintenant, ma 
salle de bain ressemble à une chambre à coucher ». Cette révo- 
lution n’a rien de contradictoire et le style décoratif de M. Charles 
de Beistegui n’échappe pas à une analyse rigoureusement construite. 


Décoration d’une pièce. 


Chaque pièce est choisie, décorée et meublée pour apporter 
un message. Un salon de réception a une signification différente 
: celle d’une salle à manger ou de la pièce où l’on aime accueillir 
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ses amis. Tout doit contribuer à donner la note exacte de ce 


message : situation de la pièce, son orientation, ses dimensions, 
en un mot, le choc qu’elle produit lorsqu’on y pénètre. Dans une 
pièce, la décoration résulte de la coordination intime des éléments 
fournis par le peintre, l’architecte, l’antiquaire et le tapissier. 


Architecture. 


C’est la structure de la pièce qui est le point de départ de sa 
décoration. Un intérieur conçu dans le goût d’une époque ancienne, 
doit être complété de détails architecturaux (corniches, embra- 
sures de fenêtre, encadrements de porte) fidèles aux détails de 
cette époque. Dans ce sens, M. Charles de Beistegui précise sa 
pensée : les constructions modernes ne peuvent pas convenir 
à des installations d'ameublement ancien. Les grandes fenêtres 
« en aquarium » interdisent l'atmosphère d’une pièce du 
XVIII siècle, qui demande de hautes fenêtres à croisillons. 


“ 


Les murs. 


Les murs ne doivent plus être blancs. Ils sont de couleur, 
garnis soit de papier peint à motifs, soit de cretonne, mieux encore 
de soierie ou de velours. Les cretonnes ont l’avantage de pouvoir 
reproduire des dessins anciens. Des tapisseries peuvent également 
garnir les murs. M. de Beistegui les adore. Mais il repousse l’usage 
qu'on en à fait à la fin du XIX® siècle, tendues sur des châssis 
et encadrées de baguettes dorées ; leur rôle est de garnir le mur 
entier jusqu’au plafond. La surface des murs doit, d’une façon 
générale, être habillée au maximum par des tableaux et de grands 
meubles. 


Plafond et parquet. 


Ils doivent compléter l’effet décoratif des murs, surtout par 
l'harmonie des tons. Le mieux est de garnir le sol entièrement de 
tapis. On peut reproduire des dallages anciens ou encore des 
parquets dans le goût du XVIIIe. Aux murs tapissés de cretonne 
imprimée peut correspondre un tapis uni et inversement aux murs 
unis vient s’opposer un tapis à dessins multiples. M. Charles de 
Beistegui a souvent fait reproduire des modèles anciens ou ori- 
ginaux. Il aime à citer le fameux tapis-chemin « des wagons-lits 
de mon enfance », dont il a reproduit les motifs entrelacés noirs 
et rouges sur de grandes surfaces et un tapis vert à décor de 
feuilles de lierres qui est une répétition d’un tapis du XIX® siècle. 
Le plafond doit être teinté, ou ouvragé à la façon du XVIIe siècle. 
Par exemple, le plafond de son grand salon est peint en trompe- 
l'œil de motifs d’architecture. 


n, à 


Grand salon de l'appartement de Paris. Sur un carrelage blanc (teinté) et 
noir se trouve placé un immense tapis ; son décor est copié des tapis « dans 
le goût de l'Orient » fabriqués en France au XVIIIe siècle. Le centre de la 
pièce est occupé par une cheminée assez profonde garnie de carreaux en 
faïence bleue de Delft. De grands fauteuils Louis XV, des bergères et une 
table en mosaïque de marbre Louis XVI forment un intime « coin de feu ». 
A droite et à gauche, deux très grandes armoires surmontées de trophées 
d’armures et de drapeaux. Les murs sont tendus de velours rouge; les 
sièges sont garnis de velours frappé bleu, d’autres de tapisserie. Aux murs, 


Les meubles. 


M. de Beistegui dit qu’il est facile à notre époque de choisir 
dans le « réservoir ancien ». Chaque époque a été si abondante et 
si variée qu’elle permet aujourd’hui plusieurs sélections vraiment 
différentes dans leur esprit. C’est pourquoi chaque génération 
utilise le style ancien selon sa conception. Ainsi, les grandes maisons 
qui furent construites à Paris, par Sanson et quelques grands 
architectes aux environs de 1900 (aussi bien d’ailleurs à Paris qu’à 
l'étranger) étaient meublées en Louis XVI ; mais ce Louis XVI 
avait été choisi par des gens de 1900 et il en résultait un style 
Louis XVI 1900. Ce style a aussi fourni aux yeux de M. de 
Beistegui ce qu’il appelle — d’une façon imagée et non péjorative — 
le Louis XVI de l'Hôtel Ritz (dans un décor de murs crêpés 
simulant des pierres de taille, ce dont il a particulièrement horreur). 
Il est possible, pense-t-il, que le goût du jour revienne aux meubles 
aux lignes sobres, d’où la vogue de l’acajou. Dans un intérieur 
de dimensions moyennes, des meubles trop grands donnent 
toujours une meilleure impression que ceux qui sont trop petits. 


Un salon du palais vénitien. Du plafond qui a gardé sa décoration 
du XVIIIS siècle, descend un immense lustre en verre de Venise. Le sol en 
marbre rouge est recouvert d’un beau tapis de la savonnerie espagnole à 
motifs stylisés des dernières années du dix-huitième. Un grand obélisque 
blanc porte un vase de flammes et donne une note antique qui est rappelée 
par deux tabourets en X aux pieds formés de glaives. De grands 
fauteuils et un canapé confortable garnis de soierie à motifs de 
lyres et de fleurs. complètent, par leurs volumes, l'ameublement de 
la pièce. Les murs sont tendus de tapisseries de la suite des Incas. 
M. de Beistegui adore les tapisseries ; mais il veut qu'elles garnissent 
tous les murs et montent même jusqu'à hauteur du plafond. 


de grands tableaux; ils sont suspendus par de grosses cordelettes rouges 
terminées par des nœuds de rubans. Le plafond est peint en trompe-l’œil 
de motifs d'architecture Renaissance. Quatre statues romaines en bronze 
« grandeur nature », deux immenses mappemondes, des meubles de 
dimensions importantes, sur lesquels sont disposés des objets précieux, 
mais que l’on devine d’un usage familier, sont éclairés par quatre lustres 
de jardin du XVIII siècle soutenus par des chaînes gainées et empanachées 
de soierie ancienne. Une forte personnalité marque chaque détail tandis 
que le nombre des choses rend l’atmosphère essentiellement « pompeuse ». 


a 


La salle à manger est entièrement dans la gamme des bleus et des verts. Les boiseries d'époque Louis XV sont peintes en gris 
bleu à moulurations blanches. Chaque grand panneau central encadre une glace qui va jusqu’au plafond; au-dessus des portes des peintures. 
De part et d’autre des glaces, des appliques en bronze doré sont placées comme au XVIIIe siècle, le plus possible sur le miroir et à hautzur des 
bras. Autour de la table recouverte d’un tapis de velours vert, dix fauteuils Louis XV à haut dossier garnis de bleu tendre complètent l'harmonie 
des couleurs orchestrée par les paravents et les rideaux en velours vert anglais. Deux bergères gondoles « en confessionnal » également bleu 
tendre, étonnent par leurs lignes audacieuses. Sur le sol, parqueté à l’ancienne, est disposé un tapis uni de forme carrée, en opposition avec la 
disposition circulaire de la table. Les accords de couleurs et de lignes soulignent l'architecture de la pièce et lui donnent son unité. 


Cheminées. 


Dans toutes les pièces anciennes, M. de Beistegui aime trouver 
une cheminée. Ne pas y inclure des rangées de briques ; il est 
préférable de les garnir de plaques de cheminées en fonte, de tôles 
noircies ou de carreaux de faïence. 


Les objets. 


M. Charles de Beistegui a un très grand goût pour les objets. 
Il les aime très nombreux et toujours placés à portée de main 
comme s'ils conservaient encore leur utilité ancienne ; c’est dire 
aussi qu’il déteste les objets transformés (faux livres en boîtes à 
cigarettes, poste de radio dans un coffre ancien, etc.). Puisqu’un 
objet a une utilité définie, il doit être employé franchement : rien 
n'empêche dans un intérieur du XVIIIe de placer une vieille 
photographie, mais il faut la laisser dans son vieux cadre. 

La beauté des objets s’use lorsqu'on les revoit souvent ; c’est 
pourquoi Beistegui en modifie souvent la disposition. Il pense 
aussi qu’il est préférable de ne pas mettre en valeur le plus bel 
objet d’une pièce, un tableau de maître juste au-dessus d’une 
cheminée ou d’un canapé. Il repousse aussi cette manie qui 
consiste, dans une bibliothèque, à exposer sur un rayon des plats 
de reliures armoriées. Dans une bibliothèque, on ne doit voir que 
les dos des livres. Un beau livre armorié ne peut être posé à plat 
que sur un bureau (qu’on ait l'intention ou non de le lire). C’est 
une occasion de plus pour laisser au visiteur le soin de découvrir 
les trésors de son hôte. Placée sur des étagères son argenterie est 
toujours prête à servir, « tout comme le harnais et les arçons sont 
toujours prêts dans une écurie», et il ajoute : « Si vous placez des 
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objets sous vitrine, ils ne peuvent pas vivre, les choses meurent 
quand elles sont sous clés. » 


Les couleurs. 


M. Charles de Beistegui a, en décoration, une préférence très 
marquée pour le rouge et le vert. Dernièrement les rapports 
du bleu et du vert le passionnent. C’est une gamme qui apparait 
beaucoup à Groussay. En principe toutes les couleurs sont valables, 
du moment où leur opposition «cadre » avec la pièce. 

Pour certaines fonctions précises, doit-on s’en tenir à des 
couleurs précises ? M. Charles de Beistegui ne le pense pas. Il est 
possible de concevoir un salon aussi bien rouge, ou vert, que bleu. 
Toutes les couleurs l’enchantent, à l’exception de l’orange mais, 
ajoute-t-il « ce n’est peut-être là qu’un complexe de mon enfance, 
à cause de Paul Poiret ». Les murs nus et blancs conviennent 
peut-être aux hôpitaux et aux aérogares, mais dans une maison 
privée, ils offrent « un choix trop limité d’éléments pour créer 
une atmosphère ». Il ne faut pas quelques couleurs seules, 
mais beaucoup de couleurs. Le noir doit aussi être employé ; il 
est reposant et fait ressortir les couleurs. 


Le mélange des styles. 


Ce n’est pas parce que nous avons la facilité de puiser dans le 
« réservoir » des époques passées, qu’il faut que nous tentions de 
meubler des pièces entièrement dans le même style, dans les 
mêmes lignes et dans un esprit uniforme. A l’époque, personne 
n'était aussi rigoureux, ni personne même il y a encore une 
trentaine d’années. Tout en bannissant d’un salon XVIII tout 


ce qui n’est pas XVIII, deux beaux fauteuils Louis XIV peuvent 
bien se trouver parmi des sièges Louis XVI. Dans les anciennes 
demeures où chaque génération a laissé sa marque, on voit souvent 
‘de ces juxtapositions curieuses. Le portrait d’un aïeul, par exemple, 
peint par Van Loo, dans son costume de cour Louis XV est placé 
et conservé dans un cadre doré Empire à palmettes. Dans les vieux 
châteaux de province, cela arrive souvent. Sinon, M. de Beïstegui 
croit qu’il peut le faire arriver. Il appelle cela le talent de faire 
délibérément des erreurs. Aujourd’hui, les petites pièces sont à la 
mode ; son petit salon est tendu de cretonne reproduisant des 
motifs anciens très élégants ; sans fausse honte, de précieux 
meubles estampillés en bois de placage et bronzes dorés y trouvent 
leurs places, voisinant avec des fauteuils-club et un grand canapé 
confortables entièrement garnis de tissu. «Le contraste est 
semblable à celui de Chanel qui mettait des bijoux de prix sur 
des tailleurs ». 


Effet décoratif. 


Les décorateurs ont tort de vouloir éliminer tous les objets 
familiers, comme la boîte à cigarettes ou le téléphone, qui affirment 
au contraire la personnalité. Il est évident que pour une pièce où 
l’on se tient, il faut qu’elle soit ce qu’on appelle « cosy ». Ce qui 


fait l'importance du «cosy», c’est l'encombrement. Pour y 
parvenir, il faut qu’il y ait beaucoup de choses dans une pièce. 
« C’est ainsi, nous dit-il, que je pense tout de suite à la Bibliothèque 
de Groussay. Les tableaux se touchent, les livres sont disposés sur 
des rayons jusqu’au plafond, l’atmosphère est chaude ». 


Les modes. 


Peut-on finalement créer un style contemporain ou du moins le 
définir ? « Pas du tout, explique M. Charles de Beistegui, ce que 
j'aime aujourd’hui, je peux ne plus l’aimer l’année suivante, Les 
goûts changent non pas parce que les jolies choses cessent d’être 
jolies, mais parce que l’on a un besoin impérieux de changement. 
Le Louis XVI d’aujourd’hui n’est pas celui de mes parents, et il 
changera encore sûrement ». 

Établir des proportions harmonieuses, posséder des objets de 
qualité, disposer de beaux tapis et de belles tentures, veiller au 
meilleur entretien — toutes choses devenant rares — pense 
M. Charles de Beistegui, doivent être les soucis majeurs pour qui 
veut décorer une maison, grande ou petite. Mais avant tout, avant 
même la valeur des objets et des meubles, ce qui compte aux yeux 
de M. de Beistegui, c’est la personnalité qui se dégage des pièces 
d’une habitation. « Il faut, conclue-t-il, qu’on sente une présence ». 


La bibliothèque du Château de Groussay est le chef-d'œuvre de Charles de Beistegui. À gauche, une cheminée monumentale surmontée 
d’une immense glace sorcière; sur tous les murs, des tableaux jusqu’au plafond. Le centre de la pièce est occupé par des sièges confortables 
modernes qui jettent une note claire sur le tapis à larges motifs. Un très grand bureau sépare la pièce de la bibliothèque proprement dite. 
Des rayonnages la composent ; ils garnissent tous les murs, même les encadrements de fenêtres ; deux escaliers en colimaçon donnent accès à la 
loggia qui domine la pièce. Le plafond est architecturé ; un grand lustre de billard y est suspendu; il est transformé mais a conservé ses éléments 
originaux d'éclairage à l'huile. On sent que chaque génération, depuis les dernières années du XVIII® a laissé dans cette bibliothèque trace de 
son passage. Cette impression se dégage tout naturellement, mais en fait elle émane d’un décor créé de toutes pièces par M. Charles de Beistegui. 


# 


2 


FREE 


Se Le 
IUA TE. 
4 

ie 


4 

bu 

4! 
( 
lé 


eng 


Hs v ms 


AETE 


à + 


mr 


nes 


$ = 


# 
{ 


“ 


Tu 
ue AE 


DT Pâques le contraste entre les grandes 

ventes et celles qui forment l’activité 
quotidienne de l'Hôtel Drouot semble s’accen- 
tuer. Actuellement, les achats sont surtout 
freinés par la médiocrité ; par contre les 
objets de qualité sont toujours très demandés. 
On a assisté à de grandes ventes comme celles 
du Marquis de Ganay, de la collection Mutiaux 
et plus encore de la collection Gabriel Cognacq, 
dont les prix très élevés témoignent d’une 
raréfaction toujours plus grande des objets 
d’art dans le monde entier. On a vu ainsi 
au cours de la collection de Mme S... des œuvres 
de Signac et de Cross doubler et tripler les 
prix habituels. Une paire d’importantes 
commodes Régence estimée 4 à 5 millions 
a été poussée à 6.300.000 francs, soit près de 
sept millions et demi avec les frais de vente. 
Les prix sont encore plus significatifs avec les 
bronzes antiques d’Extrême-Orient, presque 
tous achetés par des collectionneurs américains 
qui ont offert des enchères allant jusqu’à 3 ou 
4 millions. Une statuette égyptienne en bois — 
«la dame Maia » dont nous avions annoncé 
qu’elle ferait deux millions — a été vendue 
quatre millions trois cent vingt mille francs ; 
elle aurait été achetée pour le roi Farouk. 
Enfin les 350 millions de la collection Cognacq 
(pour 65 tableaux) montrent que Paris reste le 
grand centre des ventes artistiques en ce qui 
concerne les tableaux modernes. Nous en 
parlerons dans notre prochain numéro. Ce qu’il 
faut souligner, c’est que les acheteurs français 
ont participé autant que les étrangers à son 
brillant succès. Le mois de juin clôturera la 
saison des ventes; plusieurs importantes vaca- 
tions sont prévues : une autre grande vente 
Cognacq et les très belles gravures du x1x® siècle 
de la célèbre collection H.T. (Goya et Toulouse 
Lautrec). 


M À Nice, les somptueuses collections des 
barons Lazzaroni vont être dispersées dans 
l'immense villa qu’ils édifièrent vers 1920. Une 
notable partie de leurs biens, venant de 
France, d'Italie et d'Angleterre y est conservée. 


BH Une grande rétrospective du peintre Mon- 
tézin a lieu actuellement à la Galerie Jean de 
Ruaz. C’est la seconde depuis la mort de 
l'artiste survenue en 1946. « Cette fois-ci j’ai 
pu réunir les quarante meilleures toiles de ses 
dernières années », explique M. Jean de Ruaz 
qui détient le contrat (posthume) de Montézin. 


& Louis Legrand peintre et illustrateur mort 
l’année dernière est très recherché en ce moment. 
Une galerie de l'Ile de la Cité prépare pour cet 
été une rétrospective qui remettra en valeur 
cet artiste injustement tombé dans l’oubli. 


M Presque toutes les pièces de grosse valeur de 
la collection du Marquis de Ganayÿ ont été 
achetées par des Américains. Le grand collec- 
tionneur français David-Weiïll n’a pu acheter 
que quelques pièces et c’est finalement grâce 
au droit de préemption que le Musée Guimet 
a pu se substituer aux acquéreurs du petit 
taureau (2.560.000 frs) et de deux coins de table 
(1.380.000 frs) : sans ce recours, ils seraient 
également partis aux États-Unis, 


EH M. Georges Wildenstein, le grand marchand 
de tableaux et antiquaire international est 
arrivé à Paris. Il prépare pour les mois de juin 
et juillet une sensationnelle exposition de 
Claude Monet qui aura lieu dans sa galerie du 
Faubourg Saint-Honoré. Tous les pays du 
monde participeront à son succès. Les musées 
américains ont promis d'envoyer à Paris les 


vingt-cinq meilleures peintures qu’ils possèdent. 


B Le tableau de fleurs que nous avons repro- 
duit dans notre dernier numéro sous l'étiquette 
de l’école flamande du début du XVII® siècle 
serait une œuvre d’Ambrosius Bosshaert 
(1560-1615). Il a été acquis par les frères Pardo 
qui ont réussi à l’identifier comme étant une 
œuvre certaine de ce peintre flamand. 


M Un tapis Ispahan du XVIIe siècle vendu 
récemment 545.000 francs est contesté par le 
grand spécialiste Achdjian. « Il n’y a que la 
trame qui trahit les faussaires » a-t-1l l'habitude 
de dire. Pour imiter les demi-nœuds caracté- 
ristiques de l’époque, le truquage consiste à 
poncer la surface d’une bonne copie préala- 
blement brûlée à la lampe à souder. 


BH Le décorateur Jacques Gille a installé la 
nouvelle maison de Roger Worth. Les rideaux 
sont bleu Nattier, les sièges citron, le sol dallé 


noir et blanc. Les fauteuils, les guéridons et les 


appareils d’éclairage sont en rotin, qui connaît 
actuellement un triomphal retour à la mode. 


H Yvonne de Brémond d’Ars prépare dans le 
secret l’exposition de vitrines qui animera 
bientôt le Faubourg Saint-Honoré : « Honneur 
à la France d'Outre-Mer ». Sous ce titre on 
verra chez la célèbre antiquaire une recons- 
titution de la Cour de France cédant aux 
charmes de la Pompadour et de l’exotisme. 


MM. Chaban-Delmas député-maire de Bor- 
deaux prépare actuellement l’exposition des 
Primitifs méditerranéens qui doit avoir lieu en 
juin et juillét. De rares œuvres françaises, 
espagnoles et italiennes sont attendues à 
Bordeaux pour cette manifestation. « Elle 
permettra de confronter les œuvres des musées 
et celles des collections particulières » a-t-il 
déclaré. 


B Le grand Cézanne de la collection Cognacq 
a été acheté par un collectionneur français, 
M. Walter. M. Germain Bazin, du Musée du 
Louvre, était venu avec l’intention d’acheter 
le fameux tableau, mais son ordre d’achat fut 
largement dépassé ; et ce n’est pas sans quelque 
soulagement qu’il vit son voisin en devenir pro- 
priétaire: M. W... est un grand ami du Louvre. 


B Une rétrospective Anders Zorn a lieu 
actuellement à la Bibliothèque Nationale. 


N'est-ce pas le moment de rappeler que l’évé- 


nement de la vente A.H. (dispersée il y a un 
an) avait été l’exposition de la presque totalité 
de ses gravures ? Elles confirmèrent l'excellente 
place que lui réservent tous les collectionneurs. 
Karl Asplund, qui rédigea le catalogue complet 
de l’aquafortiste suédois, était venu tout 
exprès de’ Stockholm. Certaines épreuves 
furent disputées jusqu’à plus de 150.000 francs. 
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erain et Dunoyer de $ 
exposition (belle surt 


contestable) a cependant défrayé la cr 
Un panneau à l’armoire ouverte 
comme étant de la fin du xv® de 
allemande, ne serait que du xviI, ma 
Zurbaran a réconcilié tout le monde par sa 
beauté. , 


E Musée d’art Moderne présente 125 pièces 


capitales de l’art contemporain dans le 
cadre de l’Œuvre du xx® siècle. C’est 
J.J. Sweebey (ancien directeur du Musée 
d’Art Moderne de New-York) qui les a 
choisies parmi les plus célèbres collections. 
Cela nous vaut de voir à Paris des œuvres 
qui avaient quitté la capitale depuis 40 ans 
telles la « Repasseuse » de Picasso, le « Nu 
descendant l'escalier » de Marcel Duchamp, 
des futuristes italiens et des expressionnistes 
allemands... N'oublions pas bien entendu la 
grande « Baignade » de Seurat et des Doua- 
nier Rousseau de première grandeur. 


pe de Chavannes « tel qu’en lui-même 
enfin l'éternité le change » ou plus 
exactement tel qu’on ne le connaît pas, 
alerte, amusant, vif et familier dans ses 
croquis et ses études, retrouve un intime 
triomphe au Musée Galliéra. 


D le grand Dufy, invité d'honneur de 

la Biennale de Venise 1952, campe en 
vingt toiles 50 ans de couleur et d’esprit. 
Petit itinéraire racé et tendre d’un prome- 
neur du Havre à Paris, de Paris à la Méditer- 
ranée et de celle-ci à New-York, dernière 
étape et fontaine de jouvence. Louis Carré 
au vernissage avait chez lui un vent de mer 
ardent né de ces toîles. 


Ce qu'il faudra voir... 


JUIN 


TRÉSORS DU MOYEN AGE 
ITALIEN, au Petit Palais. 
ART MEXICAIN, au Palais de 

Tokio. L 

CLAUDE MONET, à la Galerie 
« Beaux-Arts ». | 

FOUJIT À, chez Pétridès. - 

PEINTRES DE PORTRAIT, chez 
Bernheim-Jeune. 

PICASSO, terre cuite, sculptures, 
tableaux et tapisseries à la Galerie 
André Weil. 

BRAQUE, peintures récentes à la 
Galerie Maeght. 

NORA AURIC, peintures à la 
Galerie de l'Élysée. 

ANDRÉ VILLEBŒUF, à la 
Galerie de l'Élysée. 


JUILLET 
MARIE LAURENCIN, chez 
Pétridès. 
ART DU PÉROU, à la Galerie 
Roudillon. 


PIGNON, aquarelles et dessins à la 
Galerie de France. 


NT ue 


Le Camargue, Florence, Tolède. paysages, 
villes et grandeur. Yves Brayer à la 
Galerie de l'Élysée confirme une classe de 
peintre qu’on connaissait certes, mais pas à 
ce point d’évolution. 


1 Corbusier grand architecte, fut jadis 
Jeanneret, peintre et chantre du 
« purisme ». Ce qui reste de ce mouvement 
(quelques très beaux dessins tracés comme 
des épures), vient d’être exposé chez Denise 
René à l’admiration des jeunes abstraits un 
peu déçus. 


HEZ Drouant-David, Yves Alix, se rappro- 

chant du grave Lhote et du gentil Walch, 

fait une exposition pleine de lumière et de 
fêtes populaires. 


Le Bibliothèque Nationale expose jusqu’en 
fin juin l’œuvre gravé de l'artiste 
suédois Anders Zorn (1860-1920). Influencé 
par l’impressionnisme, son trait est vif, direct, 
brillant dans son mouvement et dans ses effets 
de lumière. Grand voyageur, Zorn fut 
également un portraitiste réputé, appelé tantôt 
à Venise, tantôt à Chicago, souvent aussi à 
Paris, dont l’esprit marque presque toutes ses 
œuvres. Rodin disait de lui : « Il a le privilège 
d’être un vrai peintre de tous les temps : 
fraîcheur de ton, dessin très bon, plan modelé, 
aquafortiste de tout brio ». Zorn a aimé la vie, 
il la trouvait belle. Plus de cent gravures, 
peintures et sculptures en témoignent. 


noue à la Galerie Pétridès, est chatoyant. 

Ce Hongrois devenu parisien possède un 
sens de la composition hérité de Bonnard où la 
couleur prime le dessin pour n’en dégager que 
la lumière. Un rythme allègre préside à ces 
débats raffinés, aux résonances légères, qui 
font de ses scènes de la vie parisienne des 
œuvres élégantes et racées. 


pense de pluies et de neiges aux routes 

scintillantes, paysages de l’Ile-de-France 
aux accents irisés sous un soleil impressionniste: 
Montézin, à la Galerie Jean de Ruaz impose sa 
personnalité par la sensibilité de sa palette 
(verts profonds, jaune ensoleillé, brun roux, 
bleu acier, noir) et sa touche légère, très aérée. 


He galeries qui prennent le soin d’accrocher 
des œuvres anciennes sont devenues 
rares. Lucien Wolff, à la galerie Fleurville, a 
réuni sans ordre conventionnel quelques pein- 
tures et dessins de l’école italienne du XvI° au 
XVI siècle : du puissant Caravage à l’élégant 
Pietro Longhi. Le choix est sans prétention 
mais chante les louanges primordiales des 
maîtres italiens : acuité de la vision, virtuosité 
de l’exécution et sens inné de la décoration. 
1 Fe OBERLÉ à la Galerie Charpentier 
montre des portraits et des scènes de 
Paris qu’il aime avec simplicité et franchise. 


N voit toujours avec plaisir une nouvelle 
exposition de Gernez (1888-1948). Venu 
du cubisme, il donna par la suite des paysages 
et des marines dont la sensibilité n’exclut pas 
une charpente solide. Ses vues de Honfleur, ses 
bords de mer montrent en lui un peintre plein 
de charmes. Ses fleurs et ses aquarelles ont 
autant de qualités (galerie André Weil). 


CHWARZ-ABRYS à la Galerie Alex Cazelles : 
vieilles rues de Paris tragiques sous 
l’aube naissante (où apparaissent pour la 
première fois sur les pavés de Ménilmontant, 
des gamins), paysage de l'Ile de France, 
travaillé dans une terre ardente, poissons 
hostiles des mers chaudes. Le métier de 
Schwarz-Abrys tire sa puissance d’une espèce 
de fougue barbare qui l’attire vers la beauté, la 
grandeur secrète des choses à l’heure solitaire. 


A. Lorenzetti (XIVe s.) : « Vierge à l'Enfant », 
une des peintures de l’importante exposition des 
Trésors d'Art du Moyen Age italien (Petit Palais). 


Jaime Reixach (XVe s.): «Descente de croix », 
motif de prédelle faisant partie de l'exposition 
des Primitifs Méditerranéens qui a lieu à Bordeaux. 


Jean Oberlé (contemporain) : « Portrait de 
Blaise Cendrars», peinture ayant figuré à la dernière 
exposition de l'artiste, à la Galerie Charpentier. 


Bonington (anglais, 1801-1828): «Portrait de 
jeune homme », figurant à l’exposition des peintres 
de portraits organisée à la Galerie Bernheim-Jeune. 
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Montézin (1874-1946): « La distribution de lait 
à Veneux », une des principales toiles de l'actuelle 
rétrospective organisée à la Galerie Jean de Ruaz. 


Schwarz-Abrys (contemporain) : « Rue Etienne 
Dolet », une des plus récentes vues de Paris de ce 
peintre qui vient d'exposer à la Galerie Alex Cazelle. 


Genre particulier de nature morte, le tableau en trompe-l’œil se distingue en ce que le but premier du 
peintre est de faire oublier la peinture pour créer l'illusion d'objets réels. Dans la nature morte classique, au 
contraire, la création artistique est une transposition. Le trompe-l’œil reste œuvre d’art par sa composition. 


LES TABLEAUX EN TROMPE-L'ŒIL 


Il est peut-être étonnant de voir payer 100.000 francs et plus 
pour des tableaux qui se définissent comme un à-côté de la 
peinture. C’est qu’ils possèdent un grand mérite : ils sont amusants. 


Des objets familiers, qui font reliefs en avant 
du mur, constituent le thème permanent de 
toutes les époques. Aucune différence d'esprit 
entre une œuvre de l’école allemande (à 
gauche) et une autre, hollandaise (à droite). 


(> l'illusion du réel, on pourrait 
croire que c’est l’objet même de la 
peinture. Regardons un décor de théâtre : 
nous y voyons des tableaux accrochés sur 
une boiserie Louis XV et les acteurs 
sur la scène savent bien qu'ils n’ont 
derrière eux ni boiserie moulurée, ni 
tableaux accrochés mais seule une toile 
peinte. Le même genre de trompe-l’œil 
se retrouve dans la décoration architec- 
turale. Dans les parties hautes d’une 
salle, suffisamment éloignées de la vue 
pour prêter à l'illusion, l’on se contente 
par économie de’ peindre des enta- 
blements, des colonnes, des statues ou 
motifs qui paraissent en ronde-bosse ou 
en bas-relief. Si d’en bas le visiteur s’y 
trompe, le peintre a fait un bon trompe- 
l’œil. 

Et pour un tableau de chevalet ? Le 
premier sentiment de l’amateur est 
d’attendre la même illusion du peintre. 
S’il peint un compotier de fruits, il faut 
qu'instinctivement l’on tende la main 
pour saisir une pomme. Cependant ce 
n’est pas cela la peinture ; sinon elle 
mourrait avec l’avènement de la photo- 
graphie en couleurs. La peinture est une 
transposition, le sujet un prétexte. Au 
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Pour les dater, seul l'examen des objets est 
révélateur : motif gothique du placard de gauche, 
écriture des documents à droite. Mais certains 
peintres n’ont utilisé que les objets d’un siècle 
révolu. Il faut alors juger sur la technique. 


cours des siècles et suivant les écoles un 
compotier de fruits a pris des signifi- 
cations bien différentes dont l’histoire 
serait l’histoire même de la peinture. 
Nous ne nous y engagerons pas ici 
puisque nous voulons précisément rester 
en deçà de la peinture, en compagnie 
des peintres de trompe-l’œil qui ont au 
contraire d'époque en époque conservé 
un seul but : faire oublier le tableau et 
provoquer le geste de la main qui 
se tend instinctivement vers le compotier 
pour saisir un fruit. 

Il nous est plus facile de comprendre 
maintenant à qui attribuer les tableaux 
en trompe-l’œil. La grande majorité 
est due à de petits peintres anonymes 
incapables de passer du trompe-l’œil 
à la nature morte, de l’imitation à la 
création, et qui croyaient avec la 
« ressemblance » atteindre aux sommets 
de l’art. Quelques autres sont l’œuvre 
de grands peintres qui s’amusaient, 
heureux sans doute de montrer en même 
temps à certains détracteurs que si d’ordi- 
naire leurs tableaux n'étaient pas aussi 
« ressemblants » c’est qu’ils le voulaient 
bien. C’est le sujet de la légendaire 
rivalité entre les deux peintres grecs 
Parrhasius et Zeuxis, c’est Giotto 
peignant une mouche sur un tableau de 
son maître Cimabue que celui-ci en 
rentrant veut chasser de la main, c’est 
Holbein qui peint de fausses jambes 


Les portes des armoires étaient souvent sur son échafaudage pour calmer les L’unité du symbole se retrouve spécia- 
peintes d’un sujet en rapport avec leur con- ‘ >] fait 14 : “ lement des origines (XVe siècle) au XVIIe. 
tenu. Les deux pendants ci-dessus datant PSE tandis FL il fait1 école buisson Les compositions les plus fréquentes sontalors 
du XVIIe siècle se ferment sur les manuscrits nière. Lecheval qui hennit devant la jument leslivres, les instruments du savant, du peintre, 
du Conservatoire de Musique de Bologne. peinte par Apelle comme le visiteur qui lesflacons d’apothicaire, les trophées de chasse. 


En découpant le tableau, suivant le con- 
tour des objets, le XVIIE siècle a trouvé une 
façon encore plus raffinée de créer l'illusion 
optique. L’assemblage reproduit ici devait se 
trouver dans l’atelier du peintre et le client 
éventuel qui se laissait prendre au jeu était 
favorablement impressionné sur son talent. 


Le faux-bois se retrouve 
fréquemment en fond de ta- 
bleau, la fausse gravure aussi 
avec des déchirures qui font 
plus naturel. Estampes, vide- 
poches, clefs, ces objets se 
trouvaient effectivement aux 
murs des intérieurs ; une raison 
de plus pour le visiteur de s’y 
tromper. Ainsi se révèle l’évo- 
lution du trompe-l’œil: dès le 
XVIIe, il n’a plus toujours 
comme à l'origine, une unité 
symbolique, mais dégénère en 
plaisanterie, parfois géniale. 


Une bonne plaisanterie : le rideau entr'ouvert. Celui-ci est d’un bleu intense sur un fond passé; la 
main se tend instinctivement pour l’écarter. Les Hollandais du XVIIS protégeaient d’un rideau leurs 
tableaux précieux d’où l’idée de faire ce trompe-l’œil dû au peintre Van der Spelt, et qui est exposé 
à l'actuelle manifestation du musée de l’Orangerie consacrée aux Natures mortes depuis vingt siècles. 
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| secoue sa cigarette au-dessus du cendrier 
peint par Foujita rendent hommage au 
talent du peintre. 


Cependant le trompe-l’œil ne doit pas 
être négligé. Genre particulier, il possède 
ses lois propres qui en font aussi une 
forme d’art, ne serait-ce que par la 
composition. Si le but est demeuré inva- 
riable, l’inspiration a évolué, ainsi que la 
manière, en sorte qu’on peut en écrire 
l’histoire. 

Les sujets favoris du trompe-l’œil 
ressortent naturellement de sa défi- 
nition. Pour tromper, les objets imités 
doivent être de ceux que le visiteur 
s'attend à trouver réellement. Ce 
sont des objets familiers souvent 
disposés sur un fond d’architecture 
simple : un renfoncement, un placard. 
L'originalité essentielle du trompe-l’œil 
consiste à faire ressortir le relief en avant 
du tableau. Dans un tableau classique, 
la perspective est fuyante, crève le mur, 
pour s’achever par exemple sur un 
paysage. C’est une illusion difficile à 
admettre entre les quatre murs d’une 
pièce. Aussi pour créer l'illusion, le 
premier soin du peintre est-il de limiter 
franchement le fond, en se bornant tout 
au plus à un renfoncement simulé. Ce 
fond est très souvent du faux bois, sujet 
qui se prête particulièrement bien au 
trompe-l’œil. Tous les objets se détachent 
en avant comme le feraient des objets 
réels, avec des ombres portées et des 
reflets de lumière. On voit des 
livres, des rubans sortant d’un tiroir 
entr’ouvert, une montre suspendue, des 
gravures épinglées, des objets d’art…. 
Beaucoup de ces objets sont maintenus 
par des rubans rouges, cloués comme cela 
se pratiquait réellement, en manière de 
vide-poches. Les vide-poches s’entou- 
raient-ils d’un cadre ? Les peintres ont 
entouré leur œuvre d’un faux-cadre. 
Suspendait-on au mur des trophées de 
chasse ? Les peintres ont fait des trophées 
de chasse. Hors ces sujets courants, la 
porte est ouverte à toutes les astuces. 
Le chat en est une qui apparaît au 
travers du tableau dont il vient de crever 
la toile. Une autre consiste à superposer 
à son œuvre une fausse glace cassée. 
Un « coup classique » si l’on peut dire 
est celui du rideau. Souvent autrefois 
les tableaux étaient protégés par un 
rideau que l’on tirait quand on voulait 
les regarder. Le visiteur trouvait parfois 
le rideau entr’ouvert et avançait la 
main pour dégager la toile ; peine 
perdue, c'était un faux-rideau. 

L'histoire du trompe-l’œæil commence 
au xvé siècle avec la découverte de la 


Des auteurs anonymes sont au contraire 
responsables de la plupart des trompe-l’œil. La 
perspective de cette œuvre hollandaise du 
XVIIe révèle un peintre de talent secondaire. 
Amusement des grands peintres, naïveté chez les 
autres, tels sont les deux pôles du trompe-l'œil. 


Les plus grands peintres, nous ont parfois légué des trompe-l’œil. La signature de Louis-Léopold 
Boilly (1761-1845) se lit ici en haut à gauche sur une feuille de papier. Ce n’était pour eux qu’un jeu 
et aussi un défi à leurs détracteurs. Commercialement ces œuvres doivent être mises à part. 
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Certaines écoles modernes ont repris le trompe-l’œil. Seuls les objets ont changé, mais 
il n’y a aucune différence foncière entre le vide-poche ancien (ci-dessus, XVIIE siècle) et le 
vide-poche américain du XIXE siècle (ci-dessous, regarder le timbrage des enveloppes). Le 
faux cadre du premier est un procédé classique. Le ruban cloué du second l’est aussi, nous 
l'avons déjà rencontré dans des œuvres anciennes reproduites ici. Tous deux utilisent le 
poncif du clou, ou de l'aiguille, et de son ombre portée. La vie moderne a cependant 
agrandi le champ du trompe-l’œil, lui ouvrant en particulier les portes de la publicité. 


peinture à l’huile dont la souplesse 
apportait aux primitifs la technique 
idéale pour ce genre de peinture. Les 
primitifs accompagnaient leurs person- 
nages de fonds de paysages et en premier 
plan d’objets familiers peints avec une 
fidélité si scrupuleuse qu'ils feraient 
illusion s’ils étaient pris séparément. 
Il n’y avait qu’un pas à franchir pour 
obtenir le trompe-l’œil proprement dit : 
isoler ces objets, c’est-à-dire, en somme, 
imiter les grands maîtres dans ce 
qu'ils avaient de plus secondaire. Les 
œuvres de cette époque ont souvent un 
sens spirituel, au moins une unité de 
symbole. C’étaient souvent des panneaux 
d’armoire dont le sujet se rapportait 
au contenu de celle-ci, livres pour une 
bibliothèque, flacons d’apothicaires. Ce 
genre prospéra naturellement surtout 
dans les Flandres et les Pays-Bas qui 
furent pendant des siècles la patrie 
d’élection des peintres de l’humble 
réalité. Le XVII® inventa un raffinement 
du trompe-l’œil. Le tableau découpé qui 
ne se limite pas à un cadre franc, mais 
suit le contour des objets, augmentant 
ainsi l'illusion. Et puis le trompe-l’œil 
se retrouve un peu partout. Encore une 
fois ce n’est l’apanage de personne, mais 
un à-côté de toutes les écoles. Nous 
voyons Boilly s’amuser à peindre une 
scène de façon à faire croire à une 
gravure, renversant pour une fois les 
rôles. Au début du XIX® siècle Sauvage 
se spécialise dans le faux bas-relief. 
Puis les écoles anglaises et américaines 
offrent de nombreux trompe-l’œil. L’im- 
pressionnisme évidemment est dans la 
peinture perspective ce qu’il y a de plus 
opposé au genre; mais dans le foison- 
nement des écoles contemporaines, il 
s’en est trouvé, notamment certains 
néo-réalistes italiens, pour le remettre 
en honneur. 


Outre leur côté divertissant, les 
tableaux en trompe-l’œil sont évocateurs, 
apportent de la vie ancienne un reflet 
très fidèle et sans prétention ce qui est 
un grand charme. C’est pourquoi l’on 
s’attendrit sur l’œuvre naïve d’un peintre 
ancien obscur ; elle a sa place dans un 
salon. Troisième raison enfin qui vaut 
pour les meilleurs des trompe-l’œil 
il n’y a entre ceux-ci et la nature morte 
artistique aucune limite franche. Par la 
composition, la couleur, la vigueur, 
certains trompe-l’œil sont déjà des 
œuvres d’art. Leur donner un prix 
devient plus délicat. Pour le trompe-l’œil 
classique, la marge habituelle s’étend de 
50 à 300.000 francs selon la qualité 
et l’originalité. Ceci vaut pour le 
trompe-l’œil tel que nous l’avons 
défini, œuvre consciencieuse et anonyme. 
Si demain l’on trouvait un tableau 
analogue signé de Rembrandt, il faudrait 
payer la signature et non le trompe-l’œil. 
Nous attendons de Rembrandt d’autre 
émotion que la photographie de son 
étagère. FIN 
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Le tableau en trompe-l’œil est fait pour créer une illusion d'optique. Le Musée Marmottan conserve ce 
tableau de Laurent Dabos (1761-1835) exécuté lors du traité de paix établi entre la République française et le 
Roi d’Espagne, en 1801. Aux fausses gravures se superpose une fausse vitre que le peintre a imaginée cassée. 
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Cours des tableaux anciens et modernes 


Francesco Guardi (italien, 1712-1793). 
« La fête du Bucentaure ». Peinture, 
43 X 69 cm., vendue 2.400.000 francs 
lors de la vente dirigée le 24 mars à la 
Galerie Charpentier. Une composition 
similaire, avec également de nombreuses 
gondoles entourant la galère du Doge, 
est conservée au Musée de Toulouse (3). 


A 
Hubert Robert (1733-1808). « Jet d'eau dans un parc 
français » (ci-dessus, dimensions : | m. 62 x 1 m. 10) 
provenant de la collection Camille Groult dispersée le 
21 mars à la Galerie Charpentier, où il s’est vendu 
8.200.000 francs. — « La fontaine des Birbanti » (ci-contre, » 
dimensions : 45 * 38 cm.) payé 835.000 francs à l'Hôtel 
Drouot le 4 avril. La confrontation de ces deux tableaux 
met en valeur les qualités que l’on exige de ce grand peintre 
décoratif français du XVIIIe siècle. La composition du « Jet 
d’eau » est, dans son ordonnance architecturale, très large, 
très aérée : elle doit cet effet aux points de fuite vers 
l'infini, chers à Hubert Robert; ici ces points de fuite sont 
particulièrement heureux : c’est tout d’abord le jet d’eau 
qui dépasse en hauteur tous les éléments peints du tableau; 
c'est aussi la terrasse du haut qui s’enfuit à gauche entre deux haies d'arbre tandis que l’arcade de verdure en 
bas se perd vers la droite dans l’embrun de la fontaine; enfin c’est la première arcade de verdure qui s’ouvre 
en profondeur sur une perspective d'arbres placée juste dans la ligne du spectateur. En outre, les personnages 
du grand tableau animent mieux le paysage, les costumes sont plus chatoyants ; les motifs mêmes. du parc avec 
sa statue de Vénus sont plus agréables que les deux silènes de la « Fontaine des Birbanti ». La prestesse 
d'exécution du brillant tableau de la collection Groult ne se retrouve pas dans l’autre peinture (| et 2). 


A 
Judith Leyster (hollandaise, 1609-1660). François Eisen (belge, 1695-1778). « La 
« Portrait d'homme », 41 X 32 cm. partie de musique », toile 31 X 23 cm. 


longtemps considéré comme un Frans Hals 
et vendu 555.000 francs le 27 mars à la 


Galerie Charpentier. Il avait été payé 
245.000 frs en 1949 à la vente Schloss (6). 
v 


vendue, avec son pendant, « La collation », 
pour un million à la Galerie Charpentier 
le 24 mars. Ce sont deux scènes de genre 
du XVIIIe siècle, bien dans le goût des 
illustrateurs aimables de cette époque (4). 


Giovanni - Battista Tiepolo (italien, 
1696-1770). « La reine Sophonisbe se 
dérobe à l'esclavage des Romains », toile 
maîtresse de la vente dirigée à la Galerie 
Charpentier le 21 mars, composée de 
dessins et tableaux provenant de la 
collection Camille Groult. Cette peinture 
s'est vendue onze millions; l’autre plus 
forte enchère de la vente fut offerte 
par une seconde œuvre de Tiepolo, 
« l'Olympe », esquisse pour le plafond de 
l’antichambre du Palais Royal de Madrid, 
payée la somme de 7.350.000 francs (5). 


Les prix de ventes publiques sont les prix 
d’achat réels, tous frais de vente compris. 


Maurice Vlaminck (né en 1876). « Pommiers en fleurs ». Toile, 
64 X 83 cm., vendue 102.000 francs belges (soit 715.000 frs français). 
Au cours de la même vente dirigée à Bruxelles, chez Georges Giroux le 21 
mars, une aquarelle de Vlaminck, « Paysage d'été » a atteint 31.200 frs 
« (218.500 frs français) : sa cote suit en Belgique la même hausse qu’à Paris (7). 


Maurice Utrillo (né en 1883). « Le Lapin Agile ». Toile, 46 X 61 cm., 
vendue également 102.000 francs belges (715.000 francs français) lors de 
la vente du 21 mars à la Galerie Georges Giroux. On peut situer cette toile 
vers 1914. A Paris, le 2 avril, un Utrillo « Le Sacré-Cœur », plus grand 
(116 X 85) mais plus tardif (vers 1918-20) s’est vendu 968.000 francs (8). 


Pierre Dumont (1884-1936). «La Seine à Billancourt ». Toile, 
73 X 92 cm., vendue 78.000 francs à l'Hôtel Drouot le 2 avril. C’est un 
des plus forts prix offert pour cet artiste ; les connaisseurs savent distinguer 
ses peintures exécutées dans le plein épanouissement de son talent de celles 
{ de ses dernières années, où, malade, il travaillait de la main gauche (9), 


Jean Boldini (italien, 1842-1932). « Plage animée de bateaux et de personnages ». 
Petite peinture mesurant 13,5 X 23,5 cm., poussée à 750.000 francs lors de la vente 
Camille Groult, effectuée à la Galerie Charpentier le 21 mars. Boldini, tant pour ses 
scènes de genre que pour ses portraits, est l’artiste italien le plus prisé de son époque, 
Lors de la même vente, un « Effet de crépuscule sur Etretat » (18 X 30) s’est vendu 
482.000 francs; une « Jeune italienne » (29,5 X 15) 540.000 francs; enfin, un pastel, 
« Portrait de femme » (62 X 37) également 540.000 francs. Ce sont les portraits qui 
valurent à Boldini son succès à Paris lorsqu'il vint s’y établir dès l’âge de trente ans (10). 
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Paul Signac (1863-1935). « Tulipes au vase vert ». Toile, 
41 X 33 cm., payée 221.500 francs à l'Hôtel Drouot lors de 
la vente des tableaux modernes du 2 avril. Exécutée dans 
la manière divisionniste de cet artiste, cette œuvre est une 
de ses rares peintures de fleurs. Signac est avant tout peintre 
et aquarelliste de marine; la récente vente de la collection 
de Mme S. à la Galerie Charpentier, le 9 mai, a montré de 
nombreuses pièces parmi les meilleures de cet artiste 

toile importante « Marseille, 1906 », s’est vendue 1.920.000 
francs et plusieurs aquarelles, de 90 à 220.000 francs (1 1). 


En Er Re rer es = 


Hubert Robert (1733-1808). « L'étang ». Dessin à la sanguine, 
36 X 28 cm., provenant de la collection Camille Groult, vendu 
365.000 francs à la Galerie Charpentier le 2 | mars. Les dessins d'Hubert 
Robert sont remarquables de justesse ; c’est d’après eux qu’il composait 
dans son atelier les grandes décorations peintes qui firent sa renommée. 
En 1770, il avait obtenu le titre de dessinateur des jardins du Roi (12). 


Alexandre Moitte (1750-1828). « Portrait d’une jeune dame assise ». 
dessin au crayon noir sur papier bleuté, rehaussé de gouache, mesurant 
51 X 38 cm., et poussé à 850.000 francs lors de la vente Groult. Le 
dessin a triplé les estimations en raison de ses qualités exceptionnelles, 
déployées ici par un dessinateur plaisant certes, mais dont les croquis 
ne dépassent ordinairement jamais les cinquante mille francs (13). 
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Jean-Baptiste Hilaire (1753-1822). « L'esplanade des Invalides en 1795 » et « La 
Place de la Concorde en 1795 ». Deux grands dessins rehaussés d'aquarelle formant 
pendants, 31,5 X 48 cm., vendus 695.000 francs le 24 mars à la Galerie Charpentier. 
Au charme de ces deux compositions, s’ajoute l'intérêt iconographique de ces vues de 
Paris à la fin du XVIII, dues à un illustrateur aux qualités très honorables (14 et 15). 
vw 


Honoré Fragonard (1732-1806). « L'enlèvement de Proserpine ». Lavis de bistre, 
32 X 39 cm., étude pour la composition gravée par Choffard, provenant de la collection 
Camille Groult, et payé 650.000 francs lors de cette vente à la Galerie Charpentier 
le 21 mars. Un autre dessin de la meilleure période du maître, « Le réveil imprévu » 
s’est payé 865.000 francs ; une suite de sept compositions inspirées par l'Histoire de Don 
Quichotte, 2.450.000 francs; tandis que huit scènes au crayon (projets d'illustrations 
pour « les Veillées du Château » de Mme de Genlis), n'atteignaient que 1.080.000 francs : 
elles dataient des dernières années de sa vie, lorsque après la Révolution, Fragonard tenta 


d’assimiler les formes froides et guindées mises à la mode par David et ses élèves (16). 
v 


Le lit à colonnettes est de style «colonial » ; il est garni, comme ceux de la Maison 
Blanche, de mousselines modernes mais reproduites d’après des documents anciens. 
Sa valeur peut varier de 120 à 150.000 francs. Dans le lit « Regency » le fronton 
est toujours découpé assez haut, afin de laisser toute sa valeur décorative au panneau. 


LE MEUBLE ANGLAIS 


EN ACAJOU DU XIX° SIECLE 


Ils connaissent aujourd'hui une vogue considérable, 
et, malgré des différences de style, constituent des 
ensembles harmonieux, pratiques et confortables. 


 . actuel est tel qu’en 
deux ans les meubles en acajou du 
XIXe anglais ont triplé de valeur et 
qu’ils sont de plus en plus difficiles à 
trouver. D’un côté, la demande est très 
accélérée et, de l’autre, l’importation en 
est devenue pratiquement nulle. Les 
Anglais, accoutumés de voir ces meubles 
dans des demeures sombres, sont extré- 
mement séduits par l’usage que nous en 
faisons : décors jeunes, gais, dépouillés 
de lambris et de vitraux. Subitement ils 
ont partagé cet engouement, venu de 
France et non seulement ils ne vendent 


plus les meubles qui étaient en leur pos- 
session mais il arrive qu'ils se portent 
acquéreurs dans nos salles de vente et 
chez nos antiquaires. C’est encore l’une 
des raisons de la rareté de ces meubles 
et de leur valeur croissante. Il y a tout 
lieu de penser cependant, étant donné 
leurs qualités décoratives, pratiques et 
confortables, que cette vogue se prolon- 
gera et que la cote qu'ils ont atteinte 
sera durable. 

Bois très dur, l’acajou permet la fabri- 
cation de meubles extrêmement délicats, 
quoique d’une incomparable solidité. 
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Cette légèreté de lignes des meubles 
du XIX® plaît aux personnes qui ont le 
goût de la sobriété. De plus, ils peuvent 
s’accommoder de n’importe quelle déco- 
ration ‘murale, en lui laissant son 
intégrité. Tous les bibelots, quelle qu’en 
soit la matière ou l’époque (argenterie, 
porcelaines, opalines, ivoires, cloisonnés, 
etc.) conviennent à donner une note 
gaie et toute personnelle à ces meubles 
dépouillés. L’acajou se patine très vite et 
très bien. Il n’est pas rare de voir, dans 
des ensembles constitués de meubles 
anglais, des pièces authentiques voisinant 
avec des copies. Et en fait, il n’y a pas, 
malgré les époques, de différence sensible 
dans les tons de bois, si l’on tient à les 
avoir de même essence. Encore n’est-ce 
pas indispensable, puisque le XIXe 
anglais, dans ses styles successifs, a 
produit à côté des meubles en acajou, 
certains autres en palissandre (plus 
violacé) ou en teck (un bois de l’Asie et 
de l’Océanie tropicale, un peu moins 
noir que l’ébène, extrêmement dur éga- 
lement, qui servait à la construction des 
bateaux). 


L’acajou ne subit pas les dommages 
du temps et de la température ambiante 
comme il arrive aux bois employés dans 
l’ébénisterie française. Les meubles 
d’acajou sont vernis, ce qui leur assure 
une protection parfaite. La grande 
sobriété de ligne et d’ornementation de 
la plupart: des meubles anglais rend 
leur entretien extrêmement simple. Les 
meubles anglais sont d’une utilisation 
tout à fait rationnelle dans les intérieurs 
de dimensions réduites. Leur caracté- 
ristique dominante, en dehors de leurs 
qualités intrinsèques, est la possibilité 
qu'ils offrent d’être utilisés pour des 
usages multiples : ainsi, un meuble à 
deux corps peut être tout d’abord une 
vitrine à portes vitrées garnies de 
tracery (croisillons très fins d’ébénisterie 
sur les vitres) ; mais il peut servir aussi 
bien de bibliothèque ou de vitrine, ou 
d’argentier, dans une salle à manger. 
Ou même de meuble de chambre à 
coucher : dans ce cas, les vitres sont 
voilées intérieurement et l’effet, par 
l'emploi de mousseline blanche ou 
fleurie, donne ainsi toute sa valeur 
décorative au tracery d’ébénisterie. 


Le confort anglais n’est pas seulement 
celui du siège où l’on se repose. Il émane 
de l’ensemble du mobilier qui garnit 
l’appartement, le « home ». Il n’est pas 
un seul meuble anglais qui soit indif- 
férent, encore moins inutile, grâce à 
l’interchangeabilité de leurs emplois et au 
déplacement facile des petits meubles. 
Facilement transportables, ces petits 
meubles sont presque toujours munis de 
roulettes. Le confort réside alors dans le 
geste simplifié. 

L'introduction en Angleterre vers 1725 
de l’acajou originaire des Antilles, 
entraîna en peu d’années, une transfor- 
mation profonde du mobilier. Par son 


grain serré et les nuances qu’il est suscep- 
tible d’acquérir, l’acajou a trouvé à 
cette époque, sa première mise en 
œuvre; mais c’est au début du XIXe siècle 
que le style anglais devient remarquable. 
Ce style a plusieurs représentations : le 
style Regency procède de ces prédé- 
cesseurs : Chippendale (dont la caracté- 
ristique élémentaire est le pied en forme 
de griffe de lion) Sheraton, Adams, 
Hepplewithe, Queen Anne, mais tout à 
fait dépouillé de leurs ornements ou sur- 
charges. Ceux-ci subirent en effet l’inspi- 
ration rococo, chinoise, romantique, qui 
les alourdirent considérablement. Le 
« Regency » est d’une sobriété qui rap- 
pelle notre style Directoire mais avec 
plus de souplesse cependant. Voici 
quelques détails typiques du style « Re- 
gency » : pieds de table en X incurvés 
supportant latéralement une fine lyre, 


Les fauteuils de salon accordent à l’ébéniste 
une part aussi importante que celle du tapissier. 
Le fauteuil représenté ici est une bergère à 
oreilles d'époque Regency (vers 1810/20) avec 
piètement d'acajou. Les pieds en X arrondis 
sont typiques de cette période. Garnis, ces 
sièges valent aux environs. de 80.000 francs 
en reproduction, car il est pratiquement impos- 
sible d'en trouver d’authentiques aujourd’hui. 


Le fauteuil de bateau témoigne du sens pratique 
et du goût du « confortable » des Anglais. Grands 
navigateurs, ils avaient une fabrication de meubles 
à l’usage des bateaux aussi importante et remar- 
quable que l’autre. Le modèle de droite, en acajou 
tapissé de veau peut valoir une centaine de mille 
francs ; il est muni d’un système à crémaillère 
en cuivre qui lui permet trois positions, depuis 
le fauteuil ordinaire jusqu’à la chaise longue. 
Il était conçu pour la stabilité et le confort à bord. 


colonnettes torsadées ou rectilignes aux 
angles de certains meubles, consoles 
reposant sur des pieds en faisceaux 
convergents et recourbés en crosse. Les 
meubles d’époque « Regency » ne sont, 
à l’encontre de nos meubles de valeur, 
jamais signés ; ceci rend difficile leur 
identification qui peut seule ressortir de 
la qualité du bois et de la finesse des 
lignes. Ils étaient produits dans des 
manufactures très spécialisées, qui leur 
donnaient une garantie de technique et 
de fini. 

Le style Victorien succéda au style 
« Regency ». On y retrouve quelques 
surcharges : pieds de table d'inspiration 
Chippendale (pieds à griffes) et si les sièges 
ont gardé leur silhouette « Regency » 
extrêmement légère, ils sont alourdis 
par une décoration de sculpture dans le 
bandeau, plus ou moins ouvragé. Ils sont 


Les bureaux d'époque Regency sont très rares. On voit ici une réplique d’un beau meuble d'époque 
1800 de la collection « Sandwith ». Les pieds lyre sont typiquement « Regency ». Les patins sont 
terminés de sabots à roulettes que l’on retrouve dans presque tous les petits meubles anglais, même 
dans ceux de cette importance. Cette reproduction vaut 120.000 francs. Elle est en palissandre de Rio. 
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moins cotés que les sièges « Regency » 
(un tiers moins cher). Une chaise de style 
Victorien vaut 18 à 20.000 frs alors 
qu’une chaise « Regency » coûte 25 
à 30.000 francs. 


Le «Colonial style » contemporain 
des”guerres de Secession, s’il est d’inspi- 
ration anglaise, trouva toute sa vogue 
aux États-Unis. Il est caractérisé par sa 
légèreté, due à ce que ces meubles sont 
composés presque exclusivement de 
barreaux. 


Parallèlement aux époques Regency, 
Victorienne et du « Colonial Style » 
étaient fabriqués. des meubles à l’usage 
des constructions navales. Les commodes 
très typiques qui en sont un des princi- 
paux éléments s’encastraient dans les 
boiseries des bateaux, ce qui explique que 
si elles sont le plus souvent en acajou, il 
en existe en bois de teck. De lignes 
cubiques à angles vifs, souvent en deux 
parties superposées, avec poignées de 
cuivre latérales pour en faciliter le dépla- 
cement, elles comportent une quantité 
de tiroirs. L’élément central avec abat- 
tant, gainé de cuir le plus souvent, peut 
servir d’écritoire, de secrétaire. Certaines 
ont même des tiroirs à secrets. Les coins 
des meubles sont protégés d’angles de 
cuivre. Le fauteuil dit « de bateau » en 
acajou garni de cuir est muni d’un 
système à crémaillère en cuivre qui lui 
permet trois positions, depuis le fauteuil 
banal jusqu’à la chaise longue. Il est 
conçu pour la stabilité et le confort à 
bord, mais peut parfaitement se placer 
dans un living-room ou même en siège 
de repos dans une chambre à coucher. 


La décoration des différentes pièces 
d’un appartement peut être extrêmement 
variée et dans les styles et dans l’emploi 
puisque, comme nous l’avons vu, les 
meubles anglais peuvent être mélangés 
avec des meubles d’autres provenances, 


d’autres styles, d’autres époques et que, 
de plus, leur usage varie facilement selon 
qu'ils se trouvent placés dans le salon 
ou la chambre à coucher. Aussi, dans le 
placement des meubles, n’indiquerons- 
nous que les dominantes. 

Dans la salle à manger, la table de 
milieu peut être rondz (ou ovale, ou 
octogonale) constituée par un simple 
plateau de bois (certaines sont ornées 
d’une incrustation de cuivre très légère que 
l’on retrouvera sur le dossier des sièges). 
Ce plateau est supporté par un pied 
central pouvant réunir les montants très 
fins, doucement recourbés, posés sur une 
base à sabots de cuivre. Elles peuvent 
être constituées par deux tables-consoles 
réunies par des allonges et portées par 
des pieds-lyre (Regency) ou griffes de 
lion (style Victorien). Elles peuvent 
contenir jusqu’à quarante couverts. 


La console coiffeuse joue un rôle strictement 
utilitaire. Celle-ci est typiquement anglaise, 
d'époque 1810. Son tiroir à compartimen- 
tations est supporté par un pied bibliothèque. 
Elle est estimée 60.000 francs. Les rayonnages 
peuvent tout aussi bien recevoir des objets 
de toilette, des livres ou tous autres bibelots. 
Quelles que soient leur provenance et leur 
époque, ils sont en harmonie avec l’acajou. 


La commode de bateau représente un 
élément caractéristique des meubles qui s’en- 
castrent dans les boiseries d’un bateau : ceci 
explique leurs angles vifs Cette commode 
d’äcajou date de l'époque 1830-1840. L'élément 
central avec abattant comporte des tiroirs 
à secret en citronnier. La vogue en est très 
grande ; on en voit qui valent selon la qualité 
des bois employés de 70 à 150.000 francs. 
Les commodes de bateaux sont quelquefois 
en teck, bois également très dur, qui servait 
à la construction des bateaux, comme l’acajou. 


La table peut n'être pas table de milieu 
et former un plateau à charnières 
pouvant s’abattre en deux parties, par 
exemple. Les Anglais placent dans leur 
chambre à coucher une table sur laquelle 
se prend le petit déjeuner du matin. Elle 
s’appelle Dembroke-table ou breakfast- 
table, et peut parfaitement supporter 
4 à 6 couverts. Elle a le plus souvent 
deux abattants mobiles de chaque côté 
d’un tiroir central. Les pieds arqués 
sont soutenus par deux arceaux prenant 
sous le tiroir. 

A côté de la table de la salle à manger, 
se place un meuble extrêmement pratique 
appelé « serviteur must ». Il est composé 
de deux ou trois plateaux tournants, 
circulaires montés sur une colonne 
centrale, reposant sur trois patins munis 
de roulettes. Il permet de servir ou des- 
servir rapidement et sans aucun déran- 


La « breakfast table » a été conçue pour le petit déjeuner du matin. Elle se place dans la chambre 
à coucher, près du lit. Celle-ci est d'époque 1800/1810; ses pieds sont caractéristiques du style 
Regency. Pouvant contenir 4 à 6 couverts (1 m.xX | m. 10) elle peut tout aussi bien servir de table de 
salle à manger que de living room. Ces tables à abattants valent entre 60.000 et 100.000 francs. 


gement. Les chaises de salle à manger 
ont généralement leur siège canné ; on 
peut leur adjoindre une galette plus 
épaisse. Leur profil forme du dossier au 
sabot, une ligne continue, très gracieuse. 
Les fauteuils ont, comme les chaises, le 
plus couramment un siège canné qui 
supporte une galette amovible. Les bras 
ont la crosse tournée vers l’extérieur, 
sans rembourrage, généralement, 

Le meuble desserte n’est jamais en- 
combrant. On en trouve constitués de 
deux petits meubles réunis par une con- 
sole, ou d’un seul tenant : meubles à 
hauteur d’appui ouvrant à deux ou 
quatre portes et un tiroir ; les portes 
vitrées sont généralement ogivales avec 
une décoration légère d’ébénisterie for- 
mant croisillons, adaptée sur les vitres 
(ce décor est caractéristique du style 
Regency). 


La table roulante est d'origine anglaise. 
Celle-ci est valable parce que son pla:eau 
est d'époque 1820. Le pied est de sryle 
Victorien (prix : de 30 à 100.000 francs). 
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La table de salle à manger que l’on trouve encore est généralement ronde ou ovale, portée par un 
pied unique, ou encore, formée de deux éléments consoles que l’on peut réunir par des allonges. 
Quarante couverts peuvent alors y tenir place. Celle que nous reproduisons est un assez rare modèle, 
de forme octogonale, datant de l’époque Victorienne (1840/50). Elle est en acajou de Cuba et vaut 
environ 200.000 francs. Le plateau est incrusté d'arabesque de cuivre ; les pieds à sabots sont 
munis de roulettes. La mobilité des meubles anglais est une de leurs caractéristiques les plus appréciées. 


Le meuble à étagères (les Anglais 
l’appellent What-not) se place de préfé- 
rence entre deux fenêtres ou dans l’angle 
d’une pièce. Il est composé de petits 
plateaux carrés (de 3 à 5) portés par de 
fines colonnettes en bois tourné ou tor- 
sadé. Parfois, l’un des rayons supporte 
un tiroir dans lequel se place l’argenterie 
courante. Certains encore comprennent 
deux tiroirs (on peut alors les faire 
couper, les éléments symétriques divisés 
constitueront deux tables de chevet), ou 
encore se composent d’un placard avec 
porte surmontée de trois étagères ; dans 
tous les cas, on pourra placer sur ces 
meubles n’importe quels bibelots, livres, 
fleurs, cadres, etc... Le meuble rafraî- 
chissoir était en usage sur les bateaux. 
Il est composé d’un corps en acajou 
massif (genre tonneau) cerclé de cuivre, 
avec toutes les commodités : trois pieds 
à roulettes, couvercle abattant, intérieur 
zingué et compartimenté. Il trouve sa 
place dans une salle à manger, un salon, 
un living room. Plus esthétique qu’une 
glacière, et de grande conservation, son 
agrément réside dans son accessibilité. 
Ces deux catégories de meubles valent 
entre 40 à 75.000 frs selon la qualité des 
bois employés. 

Dans un salon ou dans un living-room, 
les meubles vitrines et les bibliothèques 
sont généralement à deux corps, le corps 


Le meuble desserte est généralement très 
étroit. Les modèles en sont très divers. lei, 
la partie centrale du meuble, à portes vitrées, 
est encadrée de deux placards à portes pleines; 
il est de style « Regency ». Suivant la 
qualité des bois employés et leurs formes, 
ces meubles coûtent entre 125 et 300.000 
francs. Ils peuvent servir de bibliothèques. 


inférieur, est le plus souvent surmonté 
d’une vitrine à deux battants souvent en 
forme d’ogives, avec ou sans tracery. On 
en trouve en palissandre de Rio dont 
l’association avec l’acajou est abso- 
lument convenable. 

Le meuble de bureau est très rare. On 
n’en trouve plus guère que de très belles 
copies. Ceux qui sont de style Regency 
ont leurs pieds «lyre » ; ils possèdent 
une rangée de tiroirs sous le plateau, 
lequel est, soit garni de cuir, soit décoré 
de fins entrelacs de cuivre. Les bureaux 
de bois clair sont décorés d’un travail 
d’ébénisterie plus foncée, très légère. 

Le fauteuil de salon le plus caracté- 
ristique est la bergère à oreille avec 
piètement d’acajou. Les pieds sont 


souvent en X arrondis (Regency). Les 
oreilles d’acajou sont garnies à pelote, 
intérieurement. Le dossier présente un 
renflement au-dessus du siège, ce qui 
rend ces fauteuils extrêmement confor- 
tables et reposants. Un autre élément du 
salon ou du living-room, caractéristique 
celui-là du style «colonial » est le 
rocking chair, composé de deux volutes 
en S permettant le balancement. Le siège 
en est canné, ou en acajou plein, recou- 
vert d’une galette. 


Les petites tables de salon ou living- 
room sont variées à l'infini, et dans les 
formes, dans les dimensions, et surtout 
dans l’emploi que l’on peut en faire 
(placées à côté d’un fauteuil, d’un lit de 
repos, servant de secrétaire pour les plus 
grandes, de guéridon dans un vestibule, 
de porte-revues, de tablettes, de table de 
fumeur, etc.). Les plus courantes sont à 
abattants et pieds multiples, chaque 
élément pouvant se rabattre ou se déplier 
selon l'emploi (certaines vont même 
Jusqu'à pivoter sur leur axe et former 
écran). Elles se placent alors le long du 
mur sans le moindre encombrement. 


Pour la chambre à coucher, le lit que 
l’on recherche plus habituellement est de 
style colonial, à quatre colonnettes recti- 
lignes ou torsadées, soutenant un dais 
garni de voile mousseline. A l’origine, 
ces lits étaient garnis de moustiquaires 
pouvant se tirer tout autour d’eux. Ils 
peuvent se placer soit en milieu, soit en 
alcôve dans l’angle de la chambre à 
coucher. La garniture de mousseline est 
alors remplacée par du shintz, de la 
percale glacée, de la cretonne ou de la 
soierie. Le lit « Regency » est différent 
du lit de style colonial. Il n’est pas à 
colonnettes mais à fronton, toujours 
découpé assez haut, afin de laisser toute 
sa valeur décorative au panneau du fond. 

Chez les antiquaires, on trouve souvent 
placée en fond de lit au-dessus du 
fronton, une glace sertie dans un cadre 
très simple, en acajou ou bois doré. Cette 
glace à surface convexe n’en fait pas 
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un objet utile, mais amusant car elle capte 
les images de l’ensemble de la chambre ; 
elles sont appelées « glaces sorcières » et 
sont de grande coutume en Angleterre. 
Les petits lits par paire, authentiques, 
sont plus rares que les lits à deux per- 
sonnes. Ceux que l’on voit encore sont le 
plus souvent constitués par de fins 
barreaux d'inspiration « colonial style » 
ou encore à panneaux de fond droit 
rappelant notre style « directoire ». 


Les tables de chevet sont de forme 
et de hauteur variables. Généralement 
menues, les tablettes peuvent être d’acajou 
plein, ou constituées d’étagères cannées 
(ou encore de l’un et de l’autre) ; de 
toutes façons, elles sont le plus souvent 
portées par de fines colonnettes. Cer- 
taines sont munies d’un petit tiroir 
vide-poche. Les coiffeuses sont devenues 
rares. Les plus typiques possèdent un 
miroir mobile et sont munies de comparti- 
mentations. Eiles ont des tirettes latérales 
et leurs pieds supportent des tablettes 
incurvées pouvant recevoir des objets 
de toilette ou servir de bibliothèques. 


La valeur marchande de tous les meu- 
bles anglais est en rapport direct avec 
la qualité des bois employés. Le plus cher 
est l’acajou de Cuba qui est le plus résis- 
tant ; il ne subit pas comme les acajous 
des côtes d’Afrique, les dommages dus à 
l'exposition au soleil et à l’humidité. 
Bien que l’acajou soit un arbre bien 
défini de l'Amérique tropicale, les ébé- 
nistes ont fini par étendre ce nom à 
différentes variétés de bois exotiques aux 
tonalités avoisinantes. 


La table à jeu est également un meuble rare. 
On en voit ici une d'époque Regency; ses pieds 
sont à cannelures et rosettes. Elle est en acajou 


. de Cuba très clair, mesure 70 cm. de longueur 


et vaut 70.000 francs. La reproduction de ce 
meuble coûterait actuellement la même somme 
si on le désirait de même bois. Dans un 
acajou moindre, son prix serait de moitié. 


Les chaises du XIXe siècle sont particu- 
lièrement recherchées si elles ont la ligne 
« Regency » (à gauche), la plus heureuse par 
sa légèreté. Le profil de celle-ci et la décoration 
de cuivre du dossier sont caractéristiques 
de l’ornementation de cette époque. Le siège 
est canné. On peut lui adjoindre une galette 
plus ou moins épaisse recouverte selon l’em- 
ploi de Chintz, de cotonnade ou de soierie. 


Une chaise Victorienne vaut 18 à 20.000 
francs alors qu’une chaise « Regency » est 
cotée un tiers plus cher. Le meuble Victorien 
(1840/50) voit réapparaître des motifs Chip- 
pendale et si les sièges ont gardé leur silhouette 
« Regency », leurs bandeaux sont alourdis d’une 
décoration de sculpture plus ou moins ouvragée. 


Les plus précieux dans l’ébénisterie 
moderne sont le Tabasco et l’Honduras 
(premières qualités de bois africains). Les 
acajous d’Afrique ont des appellations 
aussi innombrables que leurs variétés. Les 
plus employés sont l’'Okoumé, le Sapelli, 
le Limbo, le Sipo, qui servent de bois de 
placage. Ils sont de plus en plus difficiles 
à trouver malgré l’exubérance de la 
nature sous leurs latitudes, car les coupes 
sombres qui ont été faites ont rendu 
nécessaire la pénétration au cœur des 
forêts. On explique par quelques chiffres 
les différences importantes de prix obser- 
vées dans la vente de meubles de même 
modèle, confectionnés dans des bois de 
provenances différentes : l’acajou de 
Cuba coûte environ 450.000 frs le mÿ 
alors que le Tabasco ne vaut que 
200.000 frs le m°, et les qualités comme 
l’Okoumé 60 à 70.000 frs le mÿ. 


La teinte de l’acajou est dépendante 
de son origine, elle varie de l’« ambre » 


au « grenat » en passant par tous les 
marrons. Les nuances de prix sont 
presqu’aussi sensibles pour les meubles 
anciens que pour les reproductions 
du XIX® siècle, lesquelles sont proposées 
même par les antiquaires spécialisés dans 
les meubles garantis d'époque. 

Ces spécialistes ont été amenés à la 
copie pour satisfaire la demande d’une 
clientèle toujours plus étendue. Ils pos- 
sèdent quelquefois un exemplaire unique 
qu'ils savent pouvoir reproduire sans 
inconvénient, étant donné les qualités de 
patines très rapides (trois années) de 
l’acajou, ou encore des documents dont 
ils s’inspirent fidèlement afin de cons- 
tituer des ensembles, ce qui serait 
impossible s’il leur fallait puiser toujours 
dans leurs réserves. Finalement, ces 
meubles restent d’un prix abordable et 
peuvent satisfaire à tous les budgets 
puisque conçus dans des qualités de bois 
différentes. FIN 


Cours des sièges et meubles 


Bergère d'époque Louis XV, dite «coin de feu » 
entièrement garnie de soierie; seuls les pieds et la 
ceinture sont en bois apparent : ils sont faits d’une 
simple moulure laquée blanc. Les bergères sont des 
fauteuils confortables par excellence; les dimensions 
de celle qui est reproduite ici sont les suivantes : 66 cm. 
de largeur, 60 cm. de profondeur, 90 cm. de hauteur. 
Malgré l'extrême simplicité de modèle, la paire de ces 
bergères s’est vendue 700.000 francs au cours de la 
{ vente du 27 mars, dirigée à la Galerie Charpentier (17). 


Fauteuil d'époque Louis XV estampillé Burgat à dossier b 
plat de forme mouvementée, en bois naturel à décor de 
moulures sculptées de fleurettes et garniture de velours 
vert; largeur 64 cm. Présenté avec son pendant, 
la paire de ces sièges a été payée 310.000 francs lors 
de la vente du 24 mars à la Galerie Charpentier (18). 


Commode Chippendale, en bois de rose, avec dessus > 
en bois de placage. Le style Chippendale est le 
Louis XVI anglais, créé par Thomas Chippendale. La 
commode que nous montrons ici est curieuse, car 
elle est une interprétation de meuble français; les 
lignes d'ensemble en sont très nettement Louis XV, 
par contre la marqueterie à encadrement de filets est 
typiquement Louis XVI, de même que les ornements 
de bronze, notamment les poignées de tirage à nœuds 
et guirlandes. Ce montage d'éléments contradictoires 
est caractéristique de meubles étrangers : il n’est 
pas moins de fabricetion parfaite. Présenté à Londres, 
cette commode s’est vendue 840 £ (825.000 
francs français) le 7 février 1952 chez Christie’s (19). 


Commode d'époque Transition Louis XV-Louis XVI, ouvrant à deux tiroirs Table-poudreuse d'époque Louis XV, estampillée Delorme. De forme 
sans traverse; la façade, présentant dans sa partie centrale un double ressaut, rognon, elle offre un pupitre entre deux casiers, une tirette-écritoire 
est marquetée d'instruments de musique et de vases, avec motifs de draperies. et un tiroir. Elle est marquetée de branchages fleuris; largeur : 83 cm. 
Ce meuble a été payé 225.000 francs, le 18 mars à Nice au Hall du Savoy (20). Prix : 345.000 francs à la Galerie Charpentier le 24 mars 1952 (21). 
v v 
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Les prix de ventes publiques sont les prix 
30 d’achat réels, tous frais de vente compris. 


Fauteuil d'époque Louis XVI, en 
bois redoré et sculpté à frises de 
feuilles d’eau et feuilles d’acanthe; 
le dossier, est de modèle dit «à 
chapeau». Il fait partie d’un mobi- 
lier de salon, composé de six fauteuils 
et d’un canapé, vendu 497.000 frs 
à la Galerie Charpentier le 9 mai. 
Il est entièrement garni de tapis- 
serie fine du XVIIIe siècle à 
motifs inspirés des « Fables » de la 
Fontaine, d’après Oudry, sur fond 
{ crème chargé de fleurs (22). 


Secrétaire à pans coupés d'époque + 
Louis XVI vendu 662.000 frs à la 
Galerie Charpentier le 24 mars; 
c'est un meuble de qualité qui tire 
son effet de sa marqueterie à quadril- 
lages tressés sur fond de quarte- 
feuilles ; il est orné en outre de trois 
médaillons bien dans le style de 
l'époque : amours cueillant des 
fleurs, attributs champêtres et de 
musique. Hauteur : | m. 50 (23). 


Petite table travailleuse b ë 
d'époque Louis XVI en bois 
de placage à encadrement de 
grecques. Elle ouvre à trois 
tiroirs sans traverse et repose 
sur des pieds gaines. Haute 
de 83 cm. et large de 42, 
cette petite tables’est vendue 
254.000 frs à la Galerie 
Charpentier le 9 mai (24). 


Console desserte à coins 
arrondis d'époque Louis XVI 
de forme légèrement mouve- 
mentée, à montants quadran- 
gulaires et pieds fuselés; 
elle porte l’estampille de 
C.C. Saunier, ébéniste qui a 
peu pratiqué la marqueterie; 
ce meuble est simplement en 
bois de placage dans des enca- 
drements de filets. Dimen- 
sions : hauteur 0 m. 87; 
largeur | m. 15; profondeur 
Ame 45 Prix d'achat: 
200.000 francs le 24 mars à 
la Galerie Charpentier (25). Dé 


Meuble d’entre-deux d'époque Louis XVI en placage d’ébène et 
panneaux en laque noir et or à décor de paysage japonais. Il ouvre à 
deux portes et repose sur quatre pieds à cannelures torsadées, 
enrichis de motifs à feuilles d’acanthe en bronze ciselé; d’autres 
bronzes dorés à décor de pampres et de tores de lauriers ornent ce 
meuble coiffé d’un marbre de brèche rouge. La qualité et la rareté 
de ce meuble, portant l’estampille de Béfort, justifient son prix : 
1.150.000 frs, atteint le 9 mai à la Galerie Charpentier (26). 
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“Al Petite table console du début du 
XVIII siècle, en bois doré et sculpté à 
décor de volutes et rocailles, reposant 
sur quatre pieds de biche; le dessus, 
en marbre mouluré épouse la forme du 
plateau, mouvementé sur la face anté- 
rieure et sur les côtés. Cette console 
était accompagnée de son pendant; la 
paire s'est vendue 365.000 francs le 

4 27 mars à la Galerie Charpentier (30). 


Secrétaire d'époque Charles X en » 
palissandre marqueté de filets de bois 
clair, de modèle classique; l’intérieur 
du meuble est en bois clair avec des 
filets d'encadrement d’amarante. Il était 
compris dans un ameublement de 
chambre à coucher complet, composé 
en outre d’un lit bateau, une commode 
à quatre tiroirs (à dessus de marbre 
blanc, comme le secrétaire) et une table 
de chevet. Cet ensemble s'est vendu 
140.000 francs le 17 avril à Nice (28). 


Importante commode anglaise en acajou de William Vile, 
datant de l’époque George Il (première moitié du XVIIIe s.). 
Le dessus est rectangulaire, les portes dissimulent deux 
longs tiroirs. Ce meuble, de fabrication rare, est orné de 
montants en forme de consoles, surmontés de têtes d'enfants, 
et sculptés de feuilles d’acanthe. Largeur : | m. 25. Prix à 
« Londres le 27 mars : 1.627 £, soit 1.595.000 francs (27). 


Fauteuil de bureau Chip- 
pendale en acajou, à dossier 
ajouré à motifs de rinceaux et 
sculpté d’une petite branche 
de vigne; la ceinture et les 
pieds antérieurs à double 
volute sont sculptés de 
narcisses et de tulipes (le 
siège est garni de tapisserie 
au point à fleurs d'époque 
postérieure). C’est un siège 
exceptionnel dans l’art an- 
glais; il a suscité la con- 
currence entre grands ache- 
teurs londoniens qui l’ont 
payé 945 £ - 925,000 fr. - dans 
les salles de Christie's (31). 


A Fe ex Meuble d’entre-deux d'é- » 
EUR Les S poque Second Empire, orné 
Le. green s =. de plaques en porcelaine 
AU à « CA 5 décorée à fond vert. Présenté 
à une récente vente des 
Domaines à Paris, il a troûvé 
preneur à 179.200 francs. 
Au cours de lamême vacation, 
le 24 avril, un bureau 
bonheur - du - jour de fabri- 
cation similaire s’est vendu 
244.500 francs (bien qu’acci- 
denté) et une table à ouvrage, 
dont le croisillon des pieds 
était surmonté d’une statu- 
ette d'amour, | 50.000 (29). 
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GLACES DE VENISE 


Depuis leur apogée, au' XVII siècle, leur succès est constant et 
inspire des interprétations s’adaptant à tous les styles décoratifs. 


A0 son cadre de verre aimablement contourné etsurchargé, 
la glace de Venise a conquis une place privilégiée dans le monde 
des miroirs. Elle doit cette renommée à une formule réputée 
longtemps inimitable, bien que depuis la fin du XVII® siècle 
le monopole de la fabrication des miroirs ait cessé d’appar- 
tenir aux vénitiens. Aujourd’hui on continue à désigner par 
« glaces de Venise » tous les miroirs quels qu’en soient l’origine 
exacte, l’époque ou le style, du moment qu'ils possèdent un 
encadrement de glace. 

En fait, c’est cet encadrement particulier aux ateliers vénitiens 
qui fait l’originalité de la glace de Venise et justifie le prix 
qu’on lui accorde. C’est grâce au cadre aussi qu’elle joue un rôle 
si éminemment décoratif. Son évolution a essayé de suivre les 
styles de toutes les époques. Sans fixer de règle absolue, deux 
éléments peuvent révéler leur authenticité et leur ancienneté : 
la qualité du verre et la gravure. 

Mais tout d’abord, pourquoi le nom de Venise reste-t-il 
attaché! à toute cette production, aujourd’hui quasi-interna- 
tionale ? Ville orientale en Europe, tirant ses recettes de Grèce 
et de Syrie qu’elle surpassa rapidement, Venise parvint à 
fixer la première l’or sur le verre, à incorporer la dorure à ses 
verres opaques ou transparents. Pour la première fois aussi, 
l’effet décoratif du miroir se passe du cadre habituel de bois ou 
de métal ouvragé : il est assuré par la verrerie elle-même, 
grâce à ce cadre somptueux et fragile aux « millefiori » (mille 
fleurs), mosaïques de baguettes de verres colorés, ou aux 
« latticini » (blanc de lait). Aujourd’hui on préfère ces derniers, 
avec leurs verres craquelés, blancs et opaques, traversés de 
coulées laiteuses. Les formes les plus imprévues, les combi- 
naisons les plus capricieuses sortent des ateliers de Venise, où 


is Looneo. 


La glace rectangulaire ou carrée est rare dans la production vénitienne. 
Les lignes rigides de cette glace du XVIII siècle sont compensées par l'orne- 
mentation à motifs de rocailles. Les glaces de cette époque se trouvent chez 
les antiquaires ; leurs prix peuvent aller jusqu'à 200.000 fr. Personnages à l’an- 
tique, médaillons, nymphes se retrouvent fréquemment dans le décor gravé. 
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chaque famille d’artisan possède ses recettes. Dès le XIVE siècle, 
d’ailleurs, on les a relégués dans une petite île voisine, Murano. 
La ville des doges était principalement construite en bois, et 
les verreries, entretenant un foyer permanent, causaient de trop 
fréquents incendies : c’est seulement au XIX® que Venise fut 
de nouveau autorisée à abriter des usines de verreries. 

La vraie glace de Venise n’a presque pas changé ses formes 
depuis son origine. L’industrie vénitienne tenta bien des fois, 
au cours des siècles, d’échapper à sa formule initiale 
la désaffection de la clientèle étrangère la frappa aussitôt et la 
contraignit ainsi à s’imiter elle-même, indéfiniment. Les 
imitations européennes, par contre, sont innombrables, et il 
est fort difficile aujourd’hui de déceler une glace « de Venise » 
authentique, c’est-à-dire à la fois ancienne et véritablement née 
à Venise. Le type initial, antérieur au XIX® siècle, presque 
toujours ovale ou polygonal, rarement rectangulaire (et dans ce 
cas, muni d’un large fronton torsadé) était en tous cas assez 
réduit : sa taille était en effet liée à celle des miroirs soufflés 
avant que fut adoptée la méthode de coulage pratiquée vers la 
fin du XVIIe siècle à Saint-Gobain. Le verre de ces cadres était 
presque toujours coloré. L’ouvrier ignorait la couleur qu’il 
devait obtenir après la cuisson ; chaque pièce était donc unique, 
fruit d’une sorte d'inspiration. D'autre part, jusqu’au 
XVII® siècle, les verres étaient légers, translucides, mais 
gardaient la teinte brunâtre de la potasse, alors utilisée comme 
fondant. 

La gravure peut également fournir une indication : fleurs, 
arabesques, personnages, qui ornent les surfaces planes du 
cadre, étaient autrefois dessinées à la pointe de diamant, d’où 
leurs lignes aiguës et précises, ou encore, comme la tradition 
s’en est fidèlement perpétuée à Venise seulement, à l’aide d’une 
roue de cuivre de 2 à 3 mm. de diamètre. Opération longue et 
délicate, elle donne un dessin plus fin et plus souple que le 
rapide procédé à la roue de pierre et le procédé chimique 
classique. 

Les glaces typiquement vénitiennes, si elles trouvent parfai- 
tement leur destination dans un intérieur baroque, Louis XV 
ou Napoléon III, ne participent pas, par contre, à l’architecture 
rigoureuse qu’imposent les styles «à l’antique» de la fin du 
XVIIIe siècle français. Convient-il alors de s’adresser à la 
production française de « glaces de Venise » ? Il existe des 
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Les miroirs soufflés à Venise, avant que le XVIIIE siècle y introduisit 
les méthodes de coulage de Saint-Gobain, sont minces et de dimensions 
réduites. Ce sont aujourd’hui des pièces de musée; ils sont étamés et non 
pas argentés; comme celui-ci, ils conservent tous un reflet métallique. 


L’encadrement faisant alterner verres blancs et verres de couleur 


. était déjà recherché au XVIIe siècle. Divers éléments étaient disposés au 


moyen de vis de métal qui sont très visibles dans le modèle montré ici. Par 
leurs dispositions savantes ces éléments donnèrent aux verriers vénitiens 
(et à leurs imitateurs) la possibilité de varier les combinaisons à l'infini. 


répliques et des adaptations qui méritent d’être citées. La 
grande faveur accordée aux importations vénitiennes dès 
le XVI® siècle poussa les nations européennes à des imitations 
plus ou moins fidèles. Colbert en développa la fabrication en 
France, mais elles ne furent jamais nombreuses. Bien que le 
sable de Fontainebleau et d’Étampes fût plus que satisfaisant 
puisque les Italiens l’utilisaient déjà au XVIIIe (et l’utilisent 
encore) le verre français manquait de transparence ; il resta 
longtemps opaque, jaunâtre. Mais le décor des verriers français 
s'inspirant de Venise est plus robuste, dépouillé. Il s’adapte 
à la pondération de nos différents styles, épousant aussi bien 
les lignes simples et rigides du XVII® siècle que les courbes du 
style Louis XV et la sobriété de la fin de notre XVIII siècle. 
D'ailleurs, à cette époque, le verre de Bohême taillé à facettes 
entre en concurrence avec Venise et connaît une vogue consi- 
dérable et durable. Il faudra attendre la deuxième partie du 
XIX® siècle et le retour déchaîné, sous Napoléon III, d’un 
baroque très fantaisiste, pour remettre en faveur les miroirs 
vénitiens. 

Aujourd’hui, les décorateurs français spécialisés reçoivent 
d'Italie les divers éléments du cadre. Ils assemblent sur une 
pièce de bois miroir et ornements. Certains se chargent du 
« taillage » des éléments italiens, incorporant parfois aux 
torsades, aux excessives virtuosités vénitiennes, un élément 


| rectiligne qui donne à l’objet des proportions 
plus mesurées, une harmonie plus calme 
et plus conforme au goût français. 
D’autres même assurent en France 
le travail de la gravure, à la pointe 
d’acier par exemple, qui se pratique 
peu à Venise et donne au verre 
une « brillance » particulière. Ces 
verres colorés ne se font plus guère 
que sur commande. 

Mais des lois restrictives réduisent 
maintenant, beaucoup plus qu'avant 
la dernière guerre, les importations de 
glaces de Venise ; les demandes sont de 
beaucoup supérieures à ces importations. 

La technique française restant malgré 
tout médiocre, plusieurs tentatives de 
transplantation des ouvriers de Venise et 

de Murano ont échoué. Ils conservent de 
leurs ancêtres le goût romanesque (et 
d’ailleurs pas illusoire) du « secret » et 
acceptent mal la nécessité du travail sur 
commande, trop contrôlé. Aujourd’hui 
encore, avec la disparition presque complète de 
l'artisanat, les plus grosses usines de Murano sont 
obligées de se spécialiser, se prêtant l’une à l’autre 

les maîtres verriers qui ont chacun leur « main ». 

Quant aux «glaces de Venise» sortant d’autres fa- 
briques européennes étrangères à l’Italie, est-il possible 


d'en donner les caractéristiques approxi- 
matives? Bien que les Doges, assurant à 
leurs sujets le monopole de cette industrie 
fort lucrative, en fussent jaloux au 
point dé punir de mort le fugitif qui 
eut répandu ses secrets, des verreries 

à la façon vénitienne s’établirent un 
peu partout en Europe. Des verriers 

de Murano se fixèrent à Anvers, 

à Liège, contrefaisant les glaces 
originales «si ponctuellement qu’à 
grand-peine les maîtres eux-mêmes 
ne sauraient juger de la différence ». 
Mais le verre flamand est plus épais, plus 
«fondu » et conserve des traces jaunâtres, 

le décor des miroirs est plus lourd, 

les formes peu variées. Les verreries 
hollandaises, elles, pratiquent toujours la 
gravure à la pointe de diamant, mais 
leur décor reste assez pesant. Les verres 
des cadres allemands et viennois sont purs 

et transparents, s’ornant presque toujours 
d’émaux. En Espagne enfin, les verriers 
de Tolède imitent les verriers vénitiens ; mais 
leur décor arabisant, surchargé d’ornements, 
permet de les identifier, tant il est vrai que chaque 
pays, en voulant copier les glaces de Venise, n’a 
pu s'empêcher d’y ajouter la marque personnelle de 
son esthétique. FIN 


Le style Napoléon III à prôné le retour 
à l’italianisme, et suscité des conditions parti- 
culièrement romanesques. Dans le décor de 
feuillage vert de cette glace, des roses de verre 
et de porcelaine mettent une note de fantaisie 
fragile et audacieuse. «Les glaces de Venise », 
connurent à la fin du XIX® une faveur nouvelle. 


Composés d'éléments vénitiens d’impor- 
tation, beaucoup de miroirs modernes sont 
« corrigés » par les décorateurs français qui 
les dépouillent de leur fantaisie excessive. Une 
grande glace comme celle-ci vaut entre 80 et 
150.000 francs. L'opposition entre le cadre 
proprement dit, sobrement gravé, et les 
guirlandes polychromes, assure l'effet décoratif. 


L’habileté des  maîtres- 
verriers de Murano égale leur 
imagination. Le genre autorise 
d'ailleurs l'adaptation aux 
formes les plus imprévues, telle 
cette mandoline, qui est due 
aux productions les plus ré- 
centes. Elle mesure 65 cm. 
et se vend aux alentours de 
70.000 francs. Les formes sont 
toujours si gracieuses, que les 
pires extravagances vénitiennes 
gardent un charme harmonieux. 
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Applique à trois lumières en bronze doré, datant de la 
fin du XVIII siècle; le fût cannelé est surmonté d’un 
vase ; haut, : 5 | cm. La paire de ces appliques s’est vendue 
80.000 frs à la Galerie Charpentier le 27 mars (32). 


Paire de chenêts en bronze doré d'époque Régence; 
ils sont en forme de vases de flammes flanqués d’anses 
à mascarons; les bases, ornées de cornes d’abondance 
reposent sur quatre pieds de biche; hauteur : 36 cm. 
Présentés à la Galerie Charpentier le 27 mars, ces chenêts 
ont trouvé preneur à 75.000 francs; parmi tous les 
modèles de cette époque, ce sont les modèles purement 
ornemeritaux comme ceux-ci qui sont le moins cotés, 
la préférence allant aux chenêts à décor de personnages 
et plus encore d'animaux, principalement de singes (33). 


A 


Important cartel d'applique et son 
socle, d'époque Louis XV, entièrement 


en placage d’écaille et orné de motifs. 


en bronze ciselé et doré à décor de 
rocailles et de fleurs. La hauteur totale 
de ce cartel est de | m. 50, et son 
prix, à ia Galerie Charpentier, le 
27 mars a été de 640.000 francs (35). 


Pendule lyre d'époque Louis XVI 
en bronze ciselé et doré, sur socle 
de marbre blanc. Le motif de la lyre 
est surmonté de fleurs et de deux 
têtes d’aigles opposées tenant en 
leur bec une guirlande de fruits et 
de feuillages. Le cadran émaillé à 
mouvement visible, signé de Valle, 
horloger de Monsieur, indique les 
heures, les jours et les dates. Prix de 
vente : 242.500 francs le 24 mars 
1952 à la Galerie Charpentier (36). 
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Paire de candélabres en bronze ciselé et doré 
d'époque Louis XV, mesurant 42 cm. de haut 
et vendus 242.000 francs lors de la vente 
dirigée le 24 mars à la Galerie Charpentier. 
Leur originalité est dûe à ce qu'ils sont 
composés de deux flambeaux de style rocaille 
à fût balustre supportant chacun un bouquet 
à trois lumières orné de feuillage et de graines. 
Au cours d’une autre vente à la Galerie 
Charpentier, le 27 mars, une importante 
paire de candélabres à six lumières de la fin 
du XVIIIe siècle, mesurant | m. 10 de haut, 
s'est vendue 375.000 francs; ils étaient en 
forme de vases brüûle-parfum supportés par 
trois pieds formés de sphinx assis, entièrement 
en bronze ciselé, doré et patiné (34). 
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Les prix de ventes publiques sont les prix 
d'achat réels, tous frais de vente compris. 


Le retour du chasseur et la tasse de chocolat comptent parmi les Saxe de la série du XVIIIe siècle la plus rare et la plus 
recherchée, celle des crinolines. Bien que peu décoré, le groupe de gauche peut être estimé plus de 200.000 francs; l’autre 
approche de 500.000 francs : la composition des personnages est plus agréable, celle des couleurs plus poussée. La robe de la 
marquise à fond brun est rehaussée de fleurs polychromes, son corsage est noir (couleur rare à l’époque), le manteau jaune 
doublé de rouge à parements bleu ciel; le marquis porte veste rose, culotte noire et filet rouge ; le négrillon est vêtu de mauve 
et rose tendre. De la réussite des couleurs, de sa richesse et de sa variété, dépend finalement le prix d’un groupe de Meissen. 


PERSONNAGES DE SAXE 


Point de départ de nombreuses productions concurrentes, 
les statuettes de Saxe conservent leur valeur par 
l'originalité de leurs couleurs et de leurs créations. 


1e acheteurs de Saxe sont nombreux qui n’hésitent pas à payer entre 5.000 et 20.000 francs des 
statuettes ou des groupes destinés à l’ornement de leurs vitrines ou de leurs cheminées : c’est en connais- 
sance de cause, parce que les sujets et les couleurs leur plaisent, qu’ils en font l’acquisition. Copie, ou 
plutôt imitation fabriquée en 1952 dans un atelier parisien, les amateurs n’y portent guère attention. Or, 
ils peuvent, moyennant une mise de fonds à peine plus élevée, acquérir d’authentiques statuettes en 
porcelaine de Saxe datant du XVIIIe siècle, possédant toute l’élégance, la finesse de pâte et le coloris 
qu'aucune imitation ne peut rendre. Il est vrai que le client non initié préfère souvent le moderne, avec ses 
couleurs vives plus décoratives et plus gaies, et qui lui offre des pièces intactes, sans mutilation. Ceci fait 
monter le prix du faux au détriment de l’authentique, mais doit être mis à profit par celui qui sait 
apprécier la valeur des productions originales de Meissen. 

Tant admirées au XVIIIe siècle qu’elles furent le point de départ de manufactures concurrentes dans 
presque tous les pays d'Europe, les prix en sont aujourd’hui relativement peu élevés ; ils oscillent aux 
alentours de 10 à 15.000 frs pour les petits sujets, entre 100.000 et 500.000 frs pour les pièces importantes 
et rarissimes. Mais si l’on convoite une des statuettes plus courantes, comme les marquises et 
les marquis, les jardiniers, les musiciens ou même les Cris de Paris et les amours, on peut fort bien se 
constituer une honorable vitrine pour 300.000 francs. 


IMITATIONS ET COULEURS 


Les porcelaines de Saxe ont été, avec celles de Sèvres, les plus imitées des porcelaines européennes. 
La raison réside en la vogue incroyable qu’elles connurent dès l’ouverture de la Manufacture Royale en 
1710. Encore faut-il bien distinguer entre «imitation » et «copie». En Allemagne, toutes les manufactures 
qui s'ouvrent (dès 1718, chaque souverain tenant à posséder la sienne) copient les procédés de fabrication 
de la porcelaine de Meissen, en débauchant les ouvriers de la grande Manufacture. Mais ils ont à cœur 
de se créer un style propre, distinguable de celui de Meissen, différent tant par la forme que par les motifs 
décoratifs et plus encore par les couleurs. Donc, outre les couleurs dont chaque nuance peut suffire à 
dénoncer telle ou telle fabrique, la forme et le décor de la terrasse constituent un important critère. Berlin 
(signé d’un sceptre) emploie abondamment le rouge et l’or, le gris et le rose, et les rayures des tissus. Vienne, 
l’or en relief, le cobalt, le noir d’urane, et, plus tard, imite les marbres polychromes, les pierres dures, les bois 
veinés. Il ne s’agit donc pas, à proprement parler, de copie. Certaines de ces manufactures cotent d’ailleurs 
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Le Pèlerin et le Marchand d’eau sont des statuettes d'environ 15 cm. 
de hauteur. Leurs prix oscillent de 30 à 40.000 francs. Le second fait partie 
de la suite des «Cris de Paris» très recherchée par les collectionneurs. 
Cette série comporte 29 sujets qu’il est devenu difficile de rassembler. 


autant que Meissen, parfois davantage, 
selon la rareté des pièces. 

A l'étranger, dès le XVIIIe siècle, 
on prend modèles sur Meissen et les 
porcelaines allemandes : les Pays-Bas, 
la Suisse, la Russie et surtout l’Angle- 
terre, fabriquent des statuettes «à la 

manière de» qui ne sont pas sans 

charme, ni sans valeur. Pourtant Chelsea, 
pour ne parler que de la meilleure 
fabrique anglaise, est bien loin de 
Meissen, avec ses buissons de fleurs au 
naturel sur d’épaisses terrasses rocailles, 
alourdies de dorures et de couleurs vives. 
En France même, Vincennes copie Saxe 
en 1740, avec la marque aux épées : le 
privilège de Saxe. Sèvres en interdira la 
fabrication. 

Les véritables faussaires ont agi autre- 
ment ; leurs modèles les plus difficiles à 
déceler sont constitués par les blancs 
surdécorés. Des pièces en blanc, dûment 
signées par la Manufacture de Meissen, 
ont été abondamment vendues au 


L'Europe, Une famille de chinois, Le marchand d’oie : trois groupes 
de Meissen dont la hauteur ne dépasse guère | 5 cm. Cependant « l’Europe » 
existe en deux groupes de la série des « cinq parties du monde » : grande 
et petite taille; ils n’ont de valeur aux yeux des collectionneurs que s'ils 
forment la série complète (celui que nous voyons est monté sur socle de 


XVIIIe siècle à destination de la 
« Hausmalerei » ; d’autres blancs portant 
la marque de rebut (épées barrées d’un 
ou de deux traits) ont été également 
lâchés sur le marché. Seule une grande 
habitude permet de découvrir l’époque 
à laquelle ils ont été ensuite décorés. 
Les spécialistes ne s’y trompent pas car 
les couleurs du XVIII® sont inimitables. 

Lorsqu’à Meissen, on continue tout 
au long des XIXe et XX® siècles, la 
fabrication des modèles classiques du 
XVIIIe, la marque en spécifie toujours 
la date. Mais très rares sont les sta- 
tuettes anciennes qui portent la fameuse 
marque aux épées croisées, Ce sont, 
en fait, ces modèles classiques qui plaisent 
le plus au grand public, pour qui ils 
représentent vraiment le Saxe typique. 


LES CRÉATIONS DE MEISSEN 


C’est le 6 juin 1710 que fut fondée 
la Manufacture Royale de Porcelaine 


Le Persan et le Tambourinaire ont les mêmes caractéristiques. La série 
des « Orientaux » est assez nombreuse et permet de trouver des pièces 
décorées avec beaucoup de variété. Le tambourinaire est le type de Saxe 
que l’on peut acquérir facilement et avec toute certitude d'authenticité. 


de Saxe, par un décret de Frédéric- 
Auguste Ier qui lui assigne comme lieu 
de fabrication le Château Royal, la 
forteresse d’Albrechtsbourg à Meissen. 
Quant à la découverte de la porcelaine, 
elle reste attachée au nom de Frédéric 
Bôttger. Dès 1701, Bôttger était au 
service du Roi et travaillait au labora- 
toire du Château royal de Dresde, avec 
le Baron Tschirnhausen, cherchant tous 
deux à fabriquer de l’or. A la fin du siècle 
précédent, Tschirnhausen avait construit 
d'énormes miroirs destinés à emmaga- 
siner la chaleur solaire afin d’obtenir les 
très hautes températures qui, pensait-il, 
seraient capables de transformer les 
métaux et les minéraux. Ayant obtenu 
la température de fusion de l’argent, il 
constata que certains minéraux restaient 
intacts tandis que d’autres se trans- 
formaient en verre liquide. 

C’est à partir de ces constatations et 
de cette distinction en produits apyres 
et fusibles — et en poursuivant ces expé- 


bronze doré). Les groupes de chinois se trouvent en plusieurs exemplaires 
mais que différencie toujours un détail: position des mains, inclinaison des 
têtes, couleur des vêtements. Ce sont des pièces qu’il n’est pas possible d’esti- 
mer moins de 100.000 frs, tout comme le « Marchand d’oie », bien dans 
le goût des scènes rustiques de l’époque, traitées avec beaucoup de réalisme. 


Le Joueur de cornemuse (de Kaendler) et la Négresse sont déjà des 
pièces de plus grande valeur. On ne peut guère en trouver en dessous de 
100.000 francs : les attitudes sont très vivantes, les physionomies expres- 
sives. Les négresses, par paires, étaient déjà très à la mode au XVIII, 


Le Mezzetin (de Bôttger) et un Marquis jouant avec son chien. La 
statuette de gauche est rarissime avec son socle carré et la terrasse (qui 
soutient le personnage) laissés en blanc. Elle s’est vendue 200.000 francs, 
à Londres. L’autre est un modèle simple: il ne vaut que le quart de ce prix. 


riences — que Bottger obtint, par hasard, 
une pâte très dure et brillante, semblable 
à la porcelaine, mais de couleur rouge. 
Comprenant l’importance de cette décou- 
verte, il rechercha une terre appropriée, 
trouva du kaolin à Schneeberg en Saxe, 
obtint une pâte blanche, transparente, 
dure, qui surpassait par sa solidité et 
sa résistance la porcelaine asiatique, si 
prisée alors en Occident. Les débuts sont 
pénibles, les procédés de fabrication 
compliqués, la main-d’œuvre inexpéri- 
mentée. Les difficultés de la cuisson 
donnent à Bottger maints déboires et il 
meurt à Dresde en 1719. 

La Manufacture connaîtra un grand 
essor jusque vers 1760 (guerre de 
Sept ans) et malgré les vicissitudes de 
cette période, destructions, dispersion à 
l’étranger, etc.., la manufacture retrou- 
vera une nouvelle impulsion avec la paix. 
Malgré aussi la concurrence créée par 
des nombreuses manufactures qui se sont 
ouvertes en Allemagne, Berlin, Ans- 


pach, Baden, Frankenthal, Fulda, Furs- 
tenberg, Hæchst, Gera, Ludwigsburg, 
Nymphenburg, et Vienne en Autriche. 

Le XVIIIe siècle reste cependant la 
grande époque de la porcelaine de 
Meissen grâce aux mécènes qui, autour 
des grands électeurs de Saxe ont su faire 
appel à des artistes de valeur, véritables 
créateurs du style de Meissen et de sa 
beauté. Trois noms éclairent l’histoire 
de la Manufacture Royale et marquent 
les étapes de ses différents styles : le 
peintre Hoerold (de 1720 à 1740), le 
modeleur Johenn Käendler (à partir 
de 1731) et le sculpteur français Victor 
Acier (de 1765 à 1795). Kaendler est le 
créateur du style rococo de Meissen 
qui s'inspire de l’Opéra, de la vie 
mondaine et des paysans allemands. 
Prodigieux d’habileté technique, ilexécute 


les pièces colossales du Palais Japonais 


de Dresde. Victor Acier reste plus typi- 
quement français, introduit en Saxe le 
style Louis XV, imitant Boucher et 


Watteau. On lui doit toutes les scènes 
pastorales et mythologiques de cette 
période et surtout la série des Amours 
qui agitent le cœur des humains sous leurs 
différents déguisements. Il possède la 
grâce, la délicatesse et l’humour des 
artistes français de cette époque. 

La fin du siècle verra l’éclipse de 
Meissen, due aux mesures de protec- 
tionnisme des autres manufactures d’Alle- 
magne. Le Roi Frédéric II de Prusse qui 
a fondé la manufacture de Berlin en 1751, 
interdit les importations de Saxe. Les 
autres manufactures suivent le mou- 
vement. Meissen, se tourne alors vers 
la Russie et la Turquie pour écouler sa 
production. Le goût s’en ressent bientôt 
et Meissen traverse une période de 
décadence certaine. 

Au début du XIXE® siècle, sous l’im- 
pulsion du comte Marcolini, Meissen 
connaît une véritable renaissance. Le 
style Louis XVI et l’Empire dominent : 
la mode est aux lignes droites et à 


La Marquise, le Magot chinois et l’Arlequin indiscret. Le premier est 
inspiré par la vie mondaine du XVIIIe siècle et par les peintures de l’école 
française de cette époque. Le magot a les mains et la tête mobiles; chaque 
fois que la tête s'incline en avant, il tire en même temps la langue. Ces pièces, 
imitées de l’Extrême-Orient se paient très cher; avec la collection du 


Comte d’Yanville, deux petits magots, hauts de 10 cm. se sont vendus déjà 
plus de 100.000 francs chacun. Celui-ci est bien plus important (20 cm.) 
et d’une décoration très riche. Quant au groupe à l’arlequin (haut. : | 5 cm.), 
il peut être évalué de 2 à 300.000 francs; la présence de personnages de la 
comédie italienne augmente la valeur des groupes en porcelaine de Saxe. 


L’apôtre est un modèle de Kaendler. Le musée 
de Sèvres possède la série complète de ces sept 
personnages, hauts de 40 cm. et sortis des fours 
de Meissen. Ils sont en porcelaine blanche ; on a 
le souvenir d’une telle pièce vendue 3.800 frs-or 
en 1898. Aujourd’hui, malgré leur valeur 
artistique certaine et leur importance, les collec- 
tionneurs leur préfèrent des pièces colorées. 


L’Amour sculpteur appartient à la série des 
« Enfants à grosses têtes » : ce sont des groupes 
de couleurs très pâles que l’on peut trouver aux 
alentours de 50.000 francs. Celui-ci, à trois 
figures, possède la particularité de pouvoir se 
regarder sous n'importe quel angle; l'amour qui 
sert de modèle est peintre, et tient une palette. 


limitation de l’antiquité. La technique 
s'améliore. On découvre de nouvelles 
terres en Thuringe et des chimistes 
innovent des procédés de coloration et 
de dorure à l’or liquide. La manufacture 
se modernise, quitte son vieux château 
et s’installe au Triebschtal. Mais cette 
prospérité et ces progrès techniques 
correspondent malheureusement à une 
décadence artistique. On imagine des 
porcelaines mousselines, craquelées, cris- 
tallisées, puis des couvertes flammées. 
L'art s’abatardit. Andresen acquiert un 
certain renom avec sa « Lorelei » d’après 
Heine, et «Das Mâdchen aus der 
Fremde » de Schiller ; Sturn entoure 
Wagner des personnages de son œuvre. 
Des peintres français, Deloye, Bourgeois, 
en imitant Sèvres, ne suffisent pas à lui 
redonner vie. La grande exposition qui 
réunit à la fin du siècle, à la manufacture 
de Meissen, les œuvres de Kaendler et de 
ses successeurs, mit en évidence la 
suprématie du seul XVIIIe siècle. Et 
finalement si Meissen se survit au 
XIXE® siècle, c’est en reproduisant les 
modèles classiques de Kaendler, Acier, 
Schvenheit et Juchter, et de tous les 
artistes du siècle précédent. 


MODÈLES ET SÉRIES 


Toutes les statuettes du XVIIIe siècle 
— pour nous en tenir à cette pro- 
duction — portent la marque de l’élé- 
gance et du raffinement conventionnel 
de l’époque. Les scènes mythologiques 
y abondent, comme dans la peinture. 
Les Français introduisent la galanterie, 
les Italiens les personnages traditionnels 
de leur théâtre. Enfin la mode de l’orien- 
talisme fait fureur avec ses Chinois, ses 
Turcs, et ses Nègres. 

L'œuvre de Kaendler comprend, outre 
les portraits de la famille du Grand 
Électeur, et des scènes religieuses, tel ce 
crucifiement de Jésus-Christ destiné au 
Pape Clément XIII, des groupes mytho- 
logiques : Neptune et Galatée, etc... 
et des groupes symboliques comme 
l’« Union des Royaumes de Danemark 
et de Norvège ». Il reste célèbre par ses 
« Orchestres de singes » qui couvrirent 
l’Europe et qui constituent encore un 
bel objet de recherche pour les collec- 
tionneurs. Ces singes constituent des 
« Séries » qui comptent 13 musiciens et 
un chef d’orchestre. D’autres séries de 
Meissen sont sujet à collection : Amours 
déguisés (au nombre de 100, archers, for- 
gerons, jongleurs, philosophes, maçons, 
charpentiers, musiciens, etc.…), les cris 
de Paris (29, actuellement très recherchés) 
les orchestres de Femmes (10), les 
personnages de la Comédie italienne 
(22 dont 4 femmes), les Jardiniers et 
Jardinières (23 couples différents), les 
quatre Saisons, et les cinq Sens, qui 
sont aussi les 5 parties du monde, les 
paysans (costumes allemands). Il existe 
également des Amours avec devise en 
français sur le socle, devenus presque 
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introuvables. Selon leur rareté, ces 
différentes statuettes atteignent des prix 
plus ou moins élevés ; le chef d’orchestre 
singe, par exemple, unique dans sa série, 
cote davantage que les musiciens. Mais 
toutes sont très fragiles. On peut dire 
qu'aucune statuette n’est parvenue intacte 
jusqu’à nous. On les voit mutilées, ou 
très restaurées : doigts, archets, cannes, 
épées, etc., manquent ou ont été rem- 
placés. Seul le Musée de Dresde possédait 
une collection complète et intacte ; il 
a été détruit durant la dernière guerre. 


LA FABRICATION ACTUELLE 


Les manufactures allemandes détruites 
en 1944 ont été reconstruites en grande 
partie. Situées en Thuringe, où se 
trouvent les gisements de kaolin, elles 
sont presque toutes en zone orientale. 
Pourtant, depuis un an, la manufacture 
de Nymphenbourg, créée en 1754 et à 
laquelle reste attaché le nom de l'Italien 
Bustelli, envoie vers l’étranger les 
produits de sa fabrication actuelle. Ces 
statuettes reproduisent les modèles du 
XVIIIe siècle. Des groupes équestres, 
des sujets de chasse, dans le goût de 
l’époque, sacrifient à la mode actuelle et 
au souci décoratif : les couleurs sont 
très vives, rehaussées de noir, laissant 
visible beaucoup de blanc, très pur. Ces 
objets sont généralement achetés pour 
la décoration de la table, et valent 
entre 25 et 35.000 francs. Ils existent 
d’ailleurs en blanc et leur prix de vente 
est alors bien moindre. 


LES COLLECTIONNEURS 


En France, alors que le grand public 
achète volontiers des Saxe, les collec- 
tionneurs semblent se désintéresser du 
Saxe depuis quelques années. Il était de 
bon ton, dans un intérieur féminin 
surtout, d’assembler une collection 
d’amours, vers les années 1900-1914. 
Aujourd’hui le collectionneur français 
se tourne vers d’autres productions. Par 
contre, en Angleterre, la vogue va 
grandissante, et s’attache plus parti- 
culièrement aux Cris de Paris. Les 
États-Unis comptent également beaucoup 
de collectionneurs de Saxe, la plupart 
d’origine allemande ; ils s’attachent à 
des pièces différentes qui les intéressent 
uniquement en fonction de leur taille et 
de leur rareté, partant de leur prix très 
élevé. Le marché reste donc intéressant 
pour ceux qui recherchent ces objets de 
collection pour leur beauté et leur valeur 
esthétique. 

Les Musées français qui comptent 
quelques pièces de valeur (collection Tuck 
au Petit Palais, Musée des Arts déco- 
ratifs) ne possèdent pas une seule de ces 
séries complètes. L’Allemagne, de par 
les destructions de la guerre, est main- 
tenant dans le même cas. Il est donc 
probable qu’un jour ou l’autre les prix 
devront monter. FIN 


Les statuettes de Saxe forment des groupes qu’il est agréable’de placer dans une vitrine. Ici, sont réunies des pièces appartenant au Musée de 
Sèvres. On voit en haut de gauche à droite une joueuse de vielle, un arlequin assis jouant avec son chien et trois Cris de Paris : la marchande d’oublies, 
le marchand de raisin et la marchande de fleurs. Au-dessous, entre deux orientales, un berger jouant de la cornemuse devant son chien, et deux 
petits amours en costume de marquis. En bas, un très ancien porte-encens représentant un chinois accroupi tenant un perroquet sur son poing. À 
droite un musicien persan. Ces deux pièces très rares sont placées de chaque coté d’un couple de la Comédie Italienne, «Shylock ». Celui-ci 
est peu coloré ; on en connaît d’autres exemplaires avec la même culotte noire (couleur toujours rare en porcelaine), mais dont le manteau est 
rouge, ce qui en augmente encore la valeur. Chaque groupe en porcelaine de Saxe est sorti des fours de Meissen avec des décors différents. 
Ce sont pour les personnages la somptuosité et la richesse des robes et des vêtements qui peuvent en augmenter presque indéfiniment la valeur, 


Cours des faïences et porcelaines 


Ah. 


Paire de statuettes de lièvres 
assis (de chaque côté du cerf) 
en porcelaine de Saxe, décorés 
au naturel. Ils mesurent 16 cm. 
de haut et forment deux 
pendants, ils se sont vendus 
230.000 frs au cours de la vente 
du Comte d’Yanville. Deux 
autres pendants, faisan et faisane 
(hauteur 17 cm.) ont été payés 
218.500 frs; tandis qu’un écu- 
reuil (hauteur 23 cm.) s’est 
vendu 182.000 frs et un couple de 
deux tourterelles se becquetant 
(hauteur | Iem.)176.000 frs (38). 


Statuette de cerf en porcelaine de Saxe, à décor polychrome, 
représenté sur une terrasse ornée de branchages fleuris. II 
faisait partie de la collection du Comte d’Yanville dispersée 
à l'Hôtel Drouot le 26 mars et a trouvé preneur à 176.000frs 
(hauteur 21 cm.). Ce sont, parmi les pièces en Saxe de cette 
vente, les animaux qui ont obtenu les meilleurs prix (37). 


Bol à bord plat en faïence 
de Sultanabad, datant du 
XIVe siècle, remarquable 
par son décor en plein de 
deux quadrupèdes à longues 
oreilles, sur fond tacheté de 
bleu turquoise et bleu 
foncé; il porte quelques 
traces d’irisation : diam. : 
19,5 cm. Présentée lors de 
la collection W., cette pièce 
a atteint 227.000 frs; 
{ Hôtel Drouot, |4 mars (40). 


Petite potiche en céfra- b 
mique de Chine (14 cm.) 
datant du milieu du XVI, 
Son décor est jaune et noir, 
à motifs de dragons dans 
des nuages, sur un fond 
rouge de fer (très rare). 
Cette petite pièce figurait 
également à la vente W..., 
| au cours de laquelle elle 
fut poussée à 40.000frs (41). 
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Paire de statuettes en porce- 
laine polychrome de Chelsea 
représentant une jeune femme 
en crinoline blanche et corsage 
rose bordé d’or, et un jeune 
marquis en habit pourpre et 
tricorne noir. Ce sont des copies : 
faites au XVIIIe siècle en Angle- 
terre d’après des modèles exé- 
cutés*à Meissen par Kaendler. 
Ces deux statuettes se sont 
vendues 409 £ à Londres 
(400.000 frs) le 27 mars; 
haut. : 21 cm. Les bases sont 


« décorées de fleurs en relief (39). 


Les prix de ventes publiques sont les prix 
d’achat réels, tous frais de vente compris. 
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dé, Ÿ 4 pour exciter l'admiration de l’horlo- 


«) re, ger et la curiosité du profane. 


6, vous pouviez rassembler dans un salon toutes les pendules reproduites ici, vous 
vous croiriez transportés en plein conte de fées dans la boutique de l’horloger Miracle. 
Les unes marchent sans mécanisme ou défient les lois de la pesanteur, les autres allument 
votre bougie au réveil, ici des oiseaux chantent, ailleurs des personnages dansent, jonglent et 
jouent de la musique ; confiez votre montre à cette dernière avant de vous endormir et 
chaque matin elle vous sera rendue remontée, remise à l’heure et réglée. En quittant la 
boutique vous souhaitez d’emporter une seule de ces pendules, en souvenir des autres et pour 
détruire à tout jamais la monotonie de votre salon. Vous n'êtes pas le premier à faire ce vœu, 
et puis il en reste si peu en bon état : voilà pourquoi on se les dispute et. elles changent très 
rarement de propriétaires. 

Le chef-d'œuvre de l’artisan était jadis la pièce qu’il devait présenter pour être admis à la 
maîtrise. Plus tard, c’est par goût personnel qu'il travaillait amoureusement, le soir venu, à 
l’œuvre de sa vie, quelque pendule mystérieuse comme on n’en avait jamais vue. Après des années 
d’efforts et d’ingéniosité, un autre chef-d'œuvre était né. La seule contemplation de sa pendule était 
la joie de l’horloger, sa fierté professionnelle ; on venait la voir de toute la ville et il donnait 
des explications sans fin. Parfois il devenait célèbre et des commandes s’ensuivaient pour des 
pièces de choix destinées aux grands. Des ateliers spéciaux se créaient ainsi. Le chef-d'œuvre 
pouvait être une pendule très classique, mais admirable d'exécution ; nous en reparlerons un jour. 
D’autres fois l’artisan faisait montre d'originalité soit dans le mécanisme, soit dans la déco- 
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On ne comprend pas comment un 
cylindre peut mettre un jour entier, parfois 
une semaine, pour rouler en bas d’un plan 
incliné. Vers 1660 le marquis de Worcester 
et, en France, Grollier de Servière s’amu- 
sèrent à combiner de curieux mécanismes 
(ici une reconstitution moderne). Le poids 
du cylindre l’entraîne vers le bas, mais il 
contient un frein : un contrepoids situé dans 
la partie gauche qui a tendance à le faire 
roul2r vers le haut, Les lois de la dynamique 
prêtent à bien des applications inattendues. 


Les pendules dites « boules de Venise» 


étaient surtout en usage dans la marine. 
Celle-ci, datant du XVIIe siècle, a trouvé 
amateur à 75.000 francs il y a trois ans lors 
d’une vente d’horlogerie ancienne. L'heure 
se lit sur le cadran horizontal tournant; le 
mouvement est assuré par le poids de la 
pendule jouant sur le système de suspension. 


Allumer une bougie n’est pas l'affaire 
d’une pendulette. Cette autre, également 
en cuivre doré du XVIIe siècle, s’en charge 
cependant à l’heure fixée pour le réveil. 
Des ressorts sont libérés qui ramènent le 
chien et placent une mèche dans le faisceau 
d’étincelles. Elle s’est vendue 72.000 francs 
au cours de la même vente. De telles pen- 
dules étaient les chefs-d’œuvre d'artisans dé- 
sireux de réaliser ce que personne n'avait vu. 
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ration, ajoutait des automates, une 
musique Ainsi virent le jour les pen- 
dules curieuses. Nées d’imaginations 
personnelles, elles sont d’une diversité 
impossible à résumer en quelques 
exemples, comme pour des styles de 
mobilier. Le lendemain apporte toujours 
une trouvaille nouvelle d’une ingéniosité 
inattendue. Il est possible cependant de 
distinguer quelques grandes catégories. 

La première source de curiosité peut 
être le mécanisme lui-même. Bien des 
horlogers passèrent des nuits en quête du 
fameux mouvement perpétuel, mais rien 
de perpétuel ne subsiste de leurs veilles 
puisque aucun n’y parvint jamais. Cer- 
tains étaient des plaisantins et l’on cite 
volontiers une pendule très compliquée, 
faite d’une grande roue sur laquelle se 
greffaient de multiples contrepoids et 
engrenages comme il se doit : la super- 
cherie était assez bonne pour avoir mis 
longtemps en échec les meilleurs horlo- 
gers. On finit cependant par découvrir 
le procédé secret par lequel cette pendule 
se remontait tout bonnement une fois 
par jour ! 

Les horlogers plus raisonnables consa- 
crèrent leur goût du mystère à créer des 
mécanismes qui se remontent comme les 
autres mais dont le principe ne soit pas. 
apparent : ce sont les pendules mysté- 
rieuses selon le terme consacré en horlo- 
gerie, des pendules faites pour intriguer. 
Le cadran semble isolé de tout méca- 
nisme. En fait, les rouages de trans- 
mission sont si fins qu'ils se dissimulent 
dans de petites parties décoratives 
d’apparence anodine. 

De mystère en mystère, nous rencon- 
trons, suspendues à des potences, des 
boules qui descendent lentement vers le 
sol, cette chute assurant leur fonction- 
nement. Ce sont, en somme, des pendules 
à poids mais qui constituent pour elles- 
mêmes leur propre poids. Plus fort: 
un cylindre qui roule librement sur un 
plan incliné. On s’attendrait à le voir 
tout de suite en bas, mais une force 
invisible le retient jusqu’à lui demander 
un jour entier, parfois une semainz pour 
y parvenir. C’est un contrepoids invi- 
sible, placé dans le cylindre, en amont, 
qui obtient ce résultat. L’heure peut se 
lire soit sur la tranche du cylindre, soit 
sur le plan incliné que parcourt un index 
au rythme de la descente du cylindre. 
Pour régler la pendule, on fait varier 
l’inclinaison du plan ; pour la remonter, 
il suffit de replacer le cylindre à la partie 
supérieure. Voici aussi une cuvette 
pleine d’eau où nage une tortue ; celle-ci 
se tourne docilement au fil des heures 
vers les chiffres gravés sur le bord de la 
cuvette (dirigée secrètement par un 
aimant contenu dans le socle et com- 
mandé par le mouvement d’horlo- 
gerie). Avec le même principe d’aiman- 
tation on fait courir les souris sur les 
entablements, grimper les lézards le 
long de colonnes où sont gravées les 
heures. Ces trois dernières pendules, 


‘boule, plan incliné et tortue, furent 
fabriquées à nouveau avant guerre par 
un atelier parisien, d’après les principes 
mêmes datant des XVIIe et XVIII siècles. 
Les quelques spécimens fabriqués furent 
principalement vendus à des horlogers 
suisses qui les revendirent en Amérique. 

Tout près de nous la technique 
moderne a permis une réalisation qui 
aurait fait rêver les anciens horlogers, 
la pendule Atmos qui ne se remonte 
Jamais. Elle utilise la dilatation des 
corps sous l'influence du changement 
de température pour agir sur des ressorts, 
et obtenir un remontage jautomatique. 
Un degré de différence suffit à la 
remonter chaque jour. Est-ce le mou- 
vement perpétuel ? Non, l’usure des 
organes, si longue soit-elle, doit finir 
quand même par en avoir raison. 

Autres curiosités de mécanisme, voici 
les pendules squelettes, nées de la Révo- 
lution et de l’exode vers les armées de 
la République, des bronziers, marbriers 
et autres auxiliaires de l’horloger. Laissé à 
lui-même, l’horloger imagina de présenter 
à nu le mécanisme, le squelette de sa 
pendule. Cela nécessitait de sa part 
un agencement simple et harmonieux ; 
symétrique, pour constituer un ensemble 
agréable à regarder. 

La curiosité peut naître encore de 
l’extrême complexité du mécanisme. Tel 
est celui des pendules astronomiques. 
De nombreux cadrans y donnent les 
jours de la semaine, les phases de la 
lune, les mois, les saisons, les signes du 
zodiaque, les positions des planètes ; 
elles tiennent compte des années bissex- 
tiles, voire des armées séculaires qui par 
exception ne sont pas bissextiles. Aucun 
prob'ème théorique en de telles pendules, 
tout est dans la difficulté d’exécution, 
effet de la complexité. Les plus belles 
sont surmontées d’une sphère où un sys- 
tème solaire en miniature représente à trois 
dimensions la révolution des planètes. 

Des pendules à cadran tournant furent 
assez souvent exécutées. Le cadran, au 
lieu d’un cercle gradué, est ordinai- 
rement un ruban sans fin qui se déplace 
horizontalement. L’heure est indiquée 
par un index fixe, le doigt d’un person- 
nage, la faux de la Mort, un serpent, etc. 
Ailleurs, ce n’est plus un ruban qui 
tourne mais toute une sphère, un globe 
terrestre qui figure parfois les continents 
de façon à indiquer simultanément 
l’heure dans tous les pays du monde. 
Ailleurs encore, le ruban est caché, avecun 
seul voyant qui remplace l’index. Cette 
forme de pendule prête à toutes les fan- 
taisies d’ornementation, depuis les fausses 
urnes antiques (les plus courantes) 
jusqu’au géant Atlas supportant le globe 
terrestre. Lorsque seul subsiste un voyant, 
il n’y a même plus d’apparence de 
pendule ; une des pièces les plus curieuses 
du genre est un buste de négresse qu'il 
faut regarder dans les yeux pour lire, 
dans l’un, le chiffre des heures et, dans 
l’autre, celui des minutes. 


Des automates se greffent souvent sur le mou- 
vement d’horlogerie. Les oiseaux chanteurs, 
fruits d’une longue tradition d’origine suisse, 
bougent la tête, la queue et battent des ailes au 
rythme de leur chant. Ils sont encore fabriqués 
aujourd’hui, mais il est des plus rares de trouver 
un spécimen ancien couplé avec une pendule. 


L’ornementation est souvent une source de 
curiosité. Les pendules à cadran tournant favo- 
risent plus que d’autres la fantaisie, comme 
l'œuvre célèbre de Le Paute (ci-dessous) qui 
ornait le Cabinet du Roi à Versailles. A l'inverse, 
la curiosité peut naître de l’absence d'ornements, 
même de coffrage. La mise à nu complète du 
mécanisme caractérise les (pendules squelettes». 


45 


Autre cadran spécial : le cadran 
décimal rendu obligatoire par la réforme 
horaire décrétée sous la Révolution. 
Comme on ne renverse pas par une 
loi les trop longues habitudes, la plupart 
des pendules fabriquées à cette période 
portent deux cadrans, l’un avec les dix 
divisions obligatoires, l’autre avec les 
douze divisions traditionnelles. 

Il faudrait également parler de 
certaines pendules extra-européennes, 
vraiment très spéciales, qui nous entraî- 
neraient un peu loin : au Japon par 
exemple la division du jour fut jusqu’en 
1872 très différente de la nôtre. Il y avait 
six heures de jour et six heures de nuit. 
Comme la longueur des jours varie sans 
cesse d’un bout de l’année à l’autre, la 
durée des heures variait sans cesse 
également. C'était mettre à l’épreuve 
les horlogers. Ils s’en tirèrent en installant 
ou bien des changements de vitesse 
automatiquement progressifs ou bien 
tout simplement des chiffres mobiles 
sur le cadran qu'il fallait soi-même 
déplacer tout au long des saisons. 

La fameuse pendule sympathique de 
Bréguet échappe à toute catégorie. Elle 
ne frappe pas, cependant, dès le premier 
abord ; elle se présente comme une 
pendule ordinaire qui serait simplement 
surmontée d’un logement où se pose une 
montre spéciale. Prenez la montre avec 
vous pour la journée, puis le soir venu 
déposez - la dans son logement et 
endormez-vous sur vos deux oreilles. 
Pendant votre sommeil, à minuit, la 
pendule travaille pour vous. Des pous- 
soirs pénètrent dans des trous minuscules 
du boîtier de votre montre. Celle-ci est 


Automate élémentaire, le tableau-pendule 
utilise le va-et-vient du balancier pour mouvoir 
quantités de personnages et d'objets qui repro- 
duisent inlassablement les mêmes mouvements. 


Pendules mystérieuses, tel est le terme con- 
sacré pour des mécanismes dont le principe n’est 
pas apparent. Celle-ci, faite par Robert Houdin 
au XIXE, renferme le mouvement dans son socle. 
Il est transmis par la tige de verre qui tourne, 
entraînant des rouages minuscules inclus dans le 
support du cadran, rouages qui font eux-mêmes 
tourner le cadran. Ailleurs c’est un fil de soie 
invisible qui commande la rotation des aiguilles. 


n 4 


RÉ ee 


remontée, remise à l’heure et, suivant 
qu’elle a tendance à prendre de l’avance 
ou du retard, la pendule agit sur le minus- 
cule organe de réglage bien mieux que 
vous ne l’auriez pu faire. Au réveil, vous 
n’avez plus qu’à mettre directement la 
montre dans votre gousset. Bréguet, l’un 
des meilleurs horlogers français, ne fit 
que cinq pendules de ce modèle. Trois 
au moins sont encore connues. L’une fut 
mise en vente en 1920 pour 10.000 livres 
sterling, plusieurs millions de nos francs 
actuels. Une autre avait été commandée 
à Bréguet en 1814 par le Prince Régent 
d’Angleterre, et vendue 11.500 francs de 
l’époque. Elle n’a pas quitté depuis le 
bureau royal. 

Le mouvement d’horlogerie peut- 
être utilisé à bien autre chose qu’au 
mouvement des aiguilles. Ainsi de 
nombreuses pendules commandent-elles 
des automates. Le modèle le plus simple 
est le tableau-pendule. Sur un fond 


La tortue flotte libre- 
ment dans le bassin rempli 
d’eau; mais à quelqu’en- 
droit qu’on la dépose, elle 
se dirige vers le chiffre 
indiquant l'heure exacte. À 
cette place se trouve en 
effet dans le rebord un 
aimant commandé par le 
mouvement d’horlogerie. 
C'est encore une reconsti- 
tution d'après Grollier de 
Servière qui utilisait aussi 
ce principe pour faire indi- 
quer l'heure par une souris 
qui courait sur une corni- 
che ou un lézard qui montait 
le long d'une colonne. 
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de tableau se détachent des personnages 
et des objets découpés, mobiles sur des 
axes. Un rouage transmet à chacun 
le mouvement alternatif régulier du 
balancier. Ainsi, continuellement, le 
forgeron manie son soufflet, les lavan- 
dières battent leur linge, les balançoires 
vont et viennent, et les pêcheurs à la 
ligne retirent de la rivière toujours le 
même poisson. La pendule est intégrée 
dans le cadre du tableau, ou bien elle 
peut y figurer, par exemple, au clocher 
d’une église. 

Les automates, plus complexes, ont 
des mécanismes délicats que l’on ne 
peut faire fonctionner continuellement. 
Ils sont donc commandés à heures fixes 
par le mouvement de sonnerie. Si l’on 
veut entre temps s’en donner le spectacle, 
une commande spéciale y pourvoit. 
Mais comment décrire des automates ? 
Il n’en est pas deux qui se ressemblent. 
La simple sonnerie peut être frappée 
sur le timbre par un personnage ou 
aboyée par un chien, variante du célèbre 
coucou. Plus perfectionnée, la sonnerie 
devient la boîte à musique classique. 
On connaît surtout les rouleaux à 
lamelles vibrantes, mais il existe aussi 
de véritables carillons (timbres et mar- 
teaux), et de petites orgues à soufflet 
pneumatique. Cette musique, souvent 
seule, est la plupart du temps prétexte 
à automates. Des oiseaux la sifflent dans 
leur cage. Des musiciens la jouent. A ses 
accords, les couples dansent, les acro- 
bates exécutent leur numéro, les éléphants 
remuent oreilles, queue et trompe. La 
pendule alors n’importe presque plus ; il 
nous faudra revenir sur les automates 
proprement dits. 

Curieuse, voire excentrique une 
pendule très ordinaire peut l’être encore 
par sa décoration. Les débuts de l’aéros- 


tation déchaînèrent sous Louis XVI un 
enthousiasme qui s’est traduit partout : 
toiles de Jouy, dossiers de chaise, et, 
en horlogerie, pendules en forme de 
montgolfières où parfois la nacelle sert 
de balancier. Voici une pendule attrape : 
c’est une fausse pendule avec juste un 
logement où l’on accroche sa montre 
en place de cadran. Voici un pot de fleurs 
d’où émerge le cadran. Le Romantisme 
nous a laissé quantité de petites pendules 
gothiques plus ou moins bizarres. 
Sont-elles jolies ? Sont-elles laides ? 
en tout cas, elles sont amusantes et 
prendront certainement de la valeur 
lorsque la mode s’attachera davantage 
à leur époque. 

Il n’est pas facile de préciser les prix 
de toutes ces pendules. En horlogerie 
classique il y a des modèles courants 
avec une cote moyenne. Mais nous 
avons systématiquement exploré aujour- 
d’hui tout ce qui est à côté de l’horlo- 
gerie classique, tout ce qui par définition 
ne peut pas avoir de cote. Comment 
faire une moyenne au pays de l’excep- 
tionnel? Les grands chefs-d’œuvre de 
l'horlogerie se chiffrent évidemment 
par centaines de mille francs. Les grands 
automates aussi. Mais il n’y a pas que 
de grands automates. La seconde moitié 
du XIXEe siècle a fait des choses très 
amusantes que nos petits-enfants nous 
reprocheront d’avoir négligées et que 
l’on peut avoir aujourd’hui pour une 
cinquantaine de mille francs. Beaucoup 
valent moins encore, quinze ou vingt 
mille francs. 

Les pendules curieuses, hors-série, ne 
peuvent naître que de l’artisanat. On 
n’en fabrique pratiquement plus aujour- 
d’hui. C’est une raison de plus pour 
qu’elles soient assurées de ne perdre 
jamais le prestige qui les entoure. FIN 


La leçon de chant, un automate de Robert 
Houdin. La femme actionne la serinette, 
mais l'oiseau chante faux. Elle arrête la 
musique et fait de la tête un signe de déné- 
gation. Puis la leçon reprend et cette fois 
l'oiseau chante à ravir avec des mouvements 
naturels: Avec des automates aussi perfec- 
tionnés, il ne s’agit presque plus de pen- 
dules. Quant à la musique, elle s'ajoute 
souvent seule aux sonneries. En plus des 
classiques lamelles vibrantes, certaines 
pièces de Musée contiennent un carillon 
jouant des airs différents pour chaque heure 
et parfois même un petit orgue à tuyaux. 
Les pièces anciennes sont extrêmement 
rares et se chiffrent par centaines de mille 
francs. C’est seulement de la seconde moitié 
du XIXe que l’on peut se procurer des 
pièces plus simples, mais charmantes pour 
des sommes à partir de | 5 à 20.000francs. 


Summum de la complexité les pendules 
astronomiques donnent les jours de la 
semaine, les phases de la lune, les signes du 
zodiaque, les saisons. Elles tiennent compte 
des années bissextiles. Les plus belles sont à 
planétaire : elles supportent un globe repré- 
sentant l'univers (limité autrefois au système 
solaire) dans lequel se trouve reproduite 
la lente révolution des planètes. A partir 
d'ici la curiosité cède le pas à la beauté. 


Cours des objets de collections 
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Paire de candélabres formés de deux statuettes de } 
musiciens chinois en porcelaine de Saxe et d’une monture 
de bronze ciselé doré du XVIIIS siècle, à décor de rocailles 
(hauteur : 45 cm.). Prix de vente à l'Hôtel Drouot le 
4 avril : 790.000 francs. Au cours de la même vente, 
deux candélabres, identiques mais plus petits, à statuettes 
d'oiseaux en Saxe, ont atteint 455.000 francs et deux 
autres, présentant deux magots chinois, également en 
€ Saxe avec montures de bronze doré, 443.000 francs (43). 


Paire de soupières en argent ayant trouvé acquéreur 
à 1.800.000 francs lors de la grande vente dirigée à la 
Galerie Charpentier le 24 mars 1952. Elles portent le 
poinçon de Paris (régie 1788-89) et celui du maître 
orfèvre Henry Auguste, qui eut successivement les titres 
d’orfèvre de Louis XVI, du premier Consul et de 
Napoléon Ier, Le style de ces soupières est précurseur 
de l’Empire : de forme ovale, très «à l'antique », elles 
sont décorées d’une moulure de perles et d’une frise de 
palmettes ; les couvercles sont surmontés de lions héral- 
diques et portent, ainsi que le corps des soupières et les: Pi a 7 

présentoirs les armes gravées de Grande-Bretagne (44). 4 SY 


vw 


Danseuse nue, pied levé, par 
Edgard Degas (1834-1917). 
Bronze cire perdue, hauteur : 
59,5 cm., vendu 364.000 frs 
à la Galerie Charpentier le 
27 mars. Au cours de la même 
vente un bronze de Rodin, le 
célèbre « Main de Dieu » 
(haut. : 32,5) s’est vendue 
également 364.000 francs, et 
deux autres bronzes du même 
artiste : « Vague » (haut. : 22) 
et « Étude d'Homme » (haut. : 
31) respectivement 280.000 
francs et 143.000 francs (45). 


Nu debout, les bras levés, par Aristide Maillol (1861-1944). b 
Bronze patiné, hauteur : 38 cm., acquis pour 133.500 francs à 
l'hôtel Drouot le 2 avril. Le marché des sculptures modernes 
n’est pas très régulier en ventes publiques, bien que ces dernières 
années, il tende à susciter davantage d'intérêt. Cette année on a 
pu voir une terre cuite de Maillol, « Nu assis à sa coiffure » 
(hauteur : 18 cm.) atteindre 305.500 francs. Après Maillol et 
Degas, les grands sculpteurs cotés en ventes sont Despiau, 
Bourdelle, Malfray, puis, parmi les contemporains, Zadkine (46). 


Étui à cigarettes en or émaillé du XIXe siècle, portant la marque 
de Fabergé et le poinçon de l’orfèvre.N. Wigstrom, vendu 
483 £ (475.000 francs) à Londres, le 24 mars chez Christie's. 
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Les prix de ventes publiques sont les prix 
48 d’achat réels, tous frais de vente compris. 
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_ Le bougeoir Louis XVI était très en faveur à 

l’époque, malgré l'apparition de techniques nouvelles 
dans l’éclairage. L’abat-jour de celui que nous montrons 
ici, étant mobile sur une tige de cuivre. jouera mieux 
encore son rôle lorsqu'une « bougie » de bois et une 
douille électrique auront remplacé la chandelle. Un 
tel bougeoir vaut aujourd’hui de 6 à 12.000 francs. 


A chaque style comme à chaque usage on 
peut trouver un mode d'éclairage approprié. 


]ES l'électricité dans un 
décor ancien où rien n'était prévu 
pour elle, est un point délicat de la 
décoration. En fait il y a toujours 
une solution avec l’emploi d’appareils 
anciens qu'il suffit souvent de trans- 
former. Leurs formes sont des plus 
diverses ; les matières employées aussi. 
Simples ou somptueux, ils peuvent être 
ingénieusement utilisés quel que soit 
l’effet recherché : éclairage général de 
la pièce, éclairage intime d’un bureau 
ou d’une coiffeuse, faible lumière de 
complément. Dans cette adaptation à la 
décoration et au mobilier, le style propre 
de chaque époque doit être respecté. 

Le goût moderne aime les formes 
simples. La première beauté d’une 
. lampe réside dans le rapport des 
volumes qui ressort davantage si les 
éléments en sont simples. 

L'effet décoratif est aujourd’hui 
réservé au seul pied. Celui-ci doit avant 
tout donner une impression de stabilité. 
L'’éclairage rationnel que nous récla- 
mons aujourd’hui est facilement assuré 


au moyen de la classique potiche, 


du vase de porcelaine ou d’albâtre, 
_ surmontés d’un abat-jour de parchemin 
ou de tissu qui dissimule le réflecteur. 
Mais ces grosses lampes peuvent être 


aussi bien formées par des modèles 
anciens, bien que destinés autrefois aux 
chandelles. Exemple : un important 
flambeau de bronze argenté ou doré, 
garni d’une fausse chandelle en bois et 
muni d’un diffuseur. Du temps de 
Louis XIV, on peut retrouver encore 
aujourd’hui dans le commerce nombre 
de flambeaux, car les lois de 1680 ordon- 
nant la fonte et l’interdiction de fabriquer 
des chandeliers de grand prix n’ont pas 
été appliquées aux objets du culte. Leurs 
formes sont nobles, logiques, robustes ; 
ils sont agrémentés d’amours, de feuil- 
lages, de satyres, de vases de fleurs et de 
fruits. En métal, en bois peint et doré, ils 
empruntent à l’architecture leurs formes 
de balustres. Au XVIII®, les flambeaux 
de bronze, d’une grande finesse d’exé- 
cution, deviennent fort élégants malgré 
les contorsions de la rocaille. Sous 
Louis XVI, sobres, majestueux, clas- 
siques, ce sont des colonnes sur pied rond 
ornées de guirlandes. Dans le même but 


pourront être utilisés les candélabres de 


Une lampe doit obéir à trois impératifs : 
être stable et en donner l'impression ; res- 
pecter l'harmonie des proportions entre le 
pied et l’abat-jour ; réserver l’effet déco- 
ratif au seul pied. L’abat-jour est rond. 
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grandes dimensions, munis de plusieurs 
branches, qui dès le XVIe siècle, en 
faïence, en fer ciselé, en cuivre poli, 
en bronze ou en argent, prennent un 
somptueux aspect décoratif. Au XVIIe 
et au XVIII, ce sont des vases de 
marbre, d’albâtre, d’onyx ou de cristal 
d’où s’échappent des branchages de 
bronze ; sous l’Empire des cassolettes 
avec deux ou trois bras de feuillages 
stylisés. 

Mais un bureau, une table, un coin de 
meuble, demandent évidemment des 
lampes de moindres dimensions. Chan- 
deliers et bougeoirs existent depuis le 
Moyen-Age ; d’une immense variété de 
formes et d’aspects, il est facile de choisir 
ceux qui s’adapteront le plus facilement 
à l’électricité. Les chandeliers du XVE 
et du XVI, de construction architec- 
turale, en étain, en bronze, en fer, portent 


: 


La lampe-quinquet a été imaginée à la fin du 
XVIIIe siècle par Argand qui inventa le système 
à double courant d’air. Quinquet l’imita et lui 
laissa son nom. La lampe qu’on voit ici est en fer 
décoré et verni. De nombreux modèles, de même 
sobriété, pourront devenir lampes de bureau. 


une broche sur laquelle se fixait le cierge 
et qui constituera la tige de l’abat-jour. 
En forme de serpent, de lion, d’éléphant, 
de cavalier, d’homme d’armes, d’angelot, 
s’ornant de matières précieuses (or, 
ivoire, cristal de roche) ils portent la 
bobêche dans laquelle il est facile 
d’adapter un fil électrique, une ampoule 
et un abat-jour. Les bougeoirs Louis XIV 
sont rares ; le bougeoïr à deux bobêches 
était d’ailleurs réservé au roi seul, et 
la faveur de le tenir pendant le coucher 
royal n’était accordée qu'aux Princes 
du Sang. 

Presque tous les bougeoirs simples ont 
été fondus ; on n’en trouve plus guère 
qu’en faïence ou en cuivre, en général 
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Carcel en 1800 inventa le mécanisme d'’hor- 
logerie qui assurait la montée régulière de 
l’huile. Cette lampe « Restauration couronne » 
est rare : c'est une sorte de guéridon dont le 
plateau laisse passer, en son centre le tube 
portant le globe qui protège la flamme, et 
prend parfois la forme très gracieuse d’un vase. 


Les « Trois grâces » sont très inspirées de 
l'antiquité; elles sont en bronze posées sur un 
socle de marbre carré et portent une bobêche. 
Cette lampe réunit les éléments classiques de la 
fin du XVIIIE. Il sera aisé de dissimuler un fil élec- 
trique derrière la tige centrale, prolongée de la 
hauteur voulue pour servir de support à l’abat-jour. 


La «lampe-bouillotte» de Napoléon Ier le 
suivait, dit-on, dans toutes ses campagnes. On 
voit ici, dans cette reproduction exacte, la 
belle sobriété de ses lignes verticales. Sa hauteur 
est de, 60 cm. L'’abat-jour a été légèrement 
développé; ce qui permet de dissimuler les lampes 
électriques et de conserver les bougies de cire. 
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Le cristal de roche, très recherché, réfléchit 
harmonieusement la lumière. Cette lampe est 
composée d'éléments reliés par des bagues de 
bronze. Aux éclairages réduits conviennent des 
lampes de matières plus rares, plus précieuses ; 
elles contribuent à créer une ambiance intime. 


sur base octogonale, à figure d’amours, 
de Maures ou d’Hercule. Très répandu 
sous Louis XV et sous Louis XVI, le 
bougeoir devient gracieux, objet familier 
par excellence ; il orne les toilettes 
élégantes, les bureaux ; pour les boudoirs 
il se fait plus délicat encore, en porcelaine 
de Moustier, de Saxe ou de Rouen. 
D’innombrables types en découlent : le 
« bout-de-table », petit candélabre bas 
sur pied à double flambeau ; le petit 
personnage de porcelaine tenant le binet 
qui porte la chandelle ; le « flambeau de 
jardin » composé d’un vase de verre 
posé sur une base polygonale de bronze, 
d’argent ou de bois doré ; la légèreté du 
verre s’opposant à la rude solidité du 
pied assure à peu de frais, puisqu'il suffit 
de remplacer la chandelle d’origine par 
un montage électrique, un bel effet 
décoratif. 


Caffieri donna l’exemple aux grands sculp- 
teurs du XVIIIe qui dessinèrent de somptueux 
flambeaux de bronze et d'argent. Celui-ci mesure 
0 m. 85. Il a une ampleur, une assise qui lui 
permettent de supporter un grand diffuseur. 
Son sommet doit dépasser le niveau des yeux. 


La lampe-bouillotte apparaît déjà à la 
fin du XVIIe ; c’est un double ou triple 
bougeoir muni d’une tige centrale, sup- 
portant un abat-jour de tôle rond, qui 
repose sur une petite cuvette de bronze 
à galerie ajourée dans laquelle les joueurs 
de « bouillotte » déposaient leurs jetons, 
d’où son nom ; elle sera très répandue 
sous Louis XVI, surmontée d’un abat- 
jour vert auquel l’Empire donnera une 
forme ovale, moins encombrante. La 
technique la plus moderne réussit à 
dissimuler totalement les ampoules élec- 
triques sous l’abat-jour, ce qui permet 
de conserver aux bougeoirs leur chandelle 
de cire ; d’autre part, des électriciens 
américains ont mis au point une minus- 
cule ampoule qui s’adapte sur une 
chandelle de bois et crée fort heureu- 
sement l'illusion de la flamme ; procédé 
qui s’impose aux girandoles à cristaux 


La lampe Carcel à été utilisée longtemps 
au XIXE siècle qui eut aussi, par périodes, la 
nostalgie de l'antiquité. Une forme très classique 
caractérise le vase-amphore en marbre et bronze 
reproduit ci-dessus; mieux vaudrait dans un tel 
cas se passer d’abat-jour et n'utiliser de telles 
lampes que comme éclairage complémentaire. 


Le flambeau-bouillotte existait déjà sous 
Louis XV, en argent, en bronze doré ou argenté, 
à 2, 3 ou 4 branches. Ce modèle des plus clas- 
siques de 60 cm. de haut, assurera un bon éclai- 
rage de bureau. On en trouve aujourd’hui entre 
35 et 60.000 francs. Le style du flambeau- 
bouillotte s’est renouvelé jusqu’à la Restauration. 


Un flambeau d'église peut dater du XVIIE ou 
du XVIII siècle; il est élégant, de fabrication 
soignée. Un tel modèle est reconnaissable à sa 
haute taille. Un abat-jour simple, de parche- 
min par exemple, lui conviendra. Cette forme 
balustre, préconisée par les architectes, régnait 
alors partout dans l’ornementation intérieure. 
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Un dragon tout aussi bien qu’un autre objet 
d’art peut constituer un pied de lampe. Nous 
en montrons ici un exemple très rare, en 
bois sculpté datant du XVIII siècle. Chimères, 
personnages ou animaux datant du règne de 
Louis XV pourront jouer un rêle identique. 


qui, multipliant la lumière, furent appré- 
ciées à toutes les époques. 

Des formes neuves ne sont apportées 
par les progrès techniques qu’à la fin 
du XVIIIe siècle ; la lampe d’Argand, 
dite par erreur «de Quinquet», à 
réservoir latéral et à cheminée de verre, 
se répandit sous le Consulat et l’Empire. 
Objets de luxe, les lampes-quinquets 
prennent les aspects les plus variés ; leur 
décor toutefois reste sobre. La plupart 
sont en tôle vernie. Certaines lampes de 
bureau sont en cuivre ou en fer-blanc 
verni. Le réservoir est très souvent une 
« coupe antique », une cassolette d’où 
s'échappe une «flamme de bronze doré», 
une nacelle, ou encore un personnage 


Les lampes-quinquets eurent pour premier 
surnom « lampes économiques » : c’est dire que 
leur décor était à peu près nul. Cette lampe 
pourtant, sur son pied de bronze cannelé, dénote 
une recherche décorative. Elles deviendront 
bien plus luxueuses par la suite et les peintres 
Prud’hon et Eugène Lami ne dédaigneront pas 
de les décorer de véritables scènes antiques. 


La « lampe-bouillotte » tire son nom du 
jeu de la bouillotte, fort répandu aux XVII et 
XVIIIe siècles; les joueurs utilisaient sa cuvette 
pour y lancer leurs jetons. Les premières, sous la 
Régenc: et le règne de Louis XV, sont réduites; 
sous Louis XVI, le plateau sera toujours rond. En 
guise d’abat-jour, elles portaient originellement 
un « écran » en fine lame d’ivoire ou d’ébène. 


La fantaisie et l'imagination des Roman- 
tiques furent inépuisables dans tous les domaines. 
Beaucoup de décorateurs en font aujourd’hui 
revivre l’idée. Une conception heureuse est cette 
monture de lampe constituée par un coquillage, 
qu'il est loisible d'éclairer aussi intérieurement 
pour en rehausser l'effet. Le règne de Louis XV 
avait donné déjà des exemples de ce genre. 


mythologique. Leur abat-jour est vert, 
ou rouge pompéien, ou encore décoré 
d’abeilles ou de médaillons à l’image de 
l'Empereur et de Marie-Louise. Les 
lampes, jusqu’à la Restauration, sont 
employées seulement par les gens à la 
mode, «qui tous doivent maintenant 
porter lunettes », déplore Mme de Genlis. 

Réaction après l’Empire : l’aristo- 
cratie, méprisant les techniques nées sous 
Napoléon, frappe la lampe d’ostracisme 
et de nouveau utilise la chandelle. Malgré 
tout, la lampe devient d’un usage 
populaire ; ses formes changent avec le 
système de Carcel, amélioré par la 
«lampe à modérateur » ; le réservoir 
est maintenant à la base de la lampe 
proprement dite. Le verre qui protège 
la flamme est lui-même entouré d’un 
globe en verre gravé ou en cristal dépoli, 
d’abord véritablement sphérique et d’un 
décor sobre, puis qui se transforme sous 
Charles X et prend des aspects fantai- 
sistes de vases, de tulipes, de cylindre à 
pans polygonaux, de pyramides tron- 
quées. Sous Louis-Philippe, le globe se 
voile d’un abat-jour dont le décor, 
inspiré des peintures de vases grecs, 
montre de spirituelles silhouettes noires 
sur fond blanc, des scènes de rue, des 
jeux d’enfants, des vues de villes, des 
paysages comme ces « éventails buco- 
liques » dont la vogue dura jusqu’au 
second Empire. Le réservoir est parfois 
en cristal ou en verre taillé plus souvent 
en opaline suivant le goût des Roman- 
tiques, en forme de cariatide, de fruit, de 
pomme de pin, de fleur à longues feuilles 
dont la tige de bronze constitue le pied 
même de la lampe ; un coquillage, dont 
le XVIIIe siècle avait goûté déjà l’aspect 
décoratif, remplit parfois, monté sur un 
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La lampe romaine fut un modèle adopté 
pour les premières lampes-quinquets qui por- 
taient un réservoir d'huile au niveau de la 
flamme. Ce réservoir était, souvent, comme on 
le voit ici, la réplique d’une de ces lampes, 
imitant elles-mêmes, la lampe d'argile de Grecs : 
une boîte avec un bec laissant passer la mèche 
qui par son extrémité plongeait dans l'huile. 


Les lampes du XIXE siècle sont parfois 
d'un mécanisme assez décoratif. Cette forme 
colonne simplement ornée de bronzes très sobres 
est fréquente , elle est en tôle noire; parfois 
comme ici une petite pendule y est adjointe. Dans 
le système à modérateur, le réservoir était placé 
à la base de la lampe; l'huile montait grâce à la 
pression d’un piston actionné par une clé. 


Au milieu du XVIII, les sujets de bronze 
transformaient les lampes en objets de luxe. Les 
fabricants de bougeoirs craignant la concurrence, 
multipliaient leurs recherches décoratives. Voici 
l'exemple d'un Atlas en bronze patiné, portant 
un globe terrestre et un binet en vermeil. Le 
XVIII siècle, c’est aussi le règne des statuettes 
en porcelaine montée, porteuses de bougies. 


Petite statuette d'époque Directoire 
montée en lampe. Le travail des décorateurs est 
de mettre en valeur certains éléments décoratifs 
typiques d’une époque. lei une femme drapée à 
l’antique a été placée sur un socle de bois ; on lui 
a donné pour appui une stèle qui dissimule une 
tige supportant l’abat-jour, dont la couleur unie 
suffira à compléter le style de la pièce à éclairer. 


Un porte-huilier en argent du XVIII® siècle 
peut devenir une lampe électrique. Quelques 
jolis bibelots peuvent se prêter à des montages 
comme le prouve cet exemple de pièce d’argen- 
terie d'époque Louis XV muni d’une tige suppor- 
tant un abat-jour de justes proportions. Il se 
trouve égayé par des fleurs disposées dans 
les huiliers eux-mêmes, coupés à hauteur. 


pied de métal le rôle de réservoir. Les 
rues de Paris s’ornent alors de réver- 
bères, et beaucoup de petites lampes sont 
des fantaisies sur ce thème. L’éclairage 
au pétrole, qui en 1870, détrône le 
système Carcel, permet et encourage une 
plus grande liberté encore. 

L’abat-jour est toujours uni. Il 
est en papier fort, en parchemin, en 
tissu clair plissé ; tout au plus peut-il être 
finement serti de bronze. S’il est trans- 
lucide, il est d’une couleur chaude, rose, 
beige, maïs, jamais bleuté ou verdâtre. 
Les couleurs foncées sont réservées aux 
abat-jour opaques dont l’intérieur est 
blanc. La forme est celle d’un cône ni 
trop plat, ni trop cylindrique. Pourtant 
un cône un peu plat convient aux 
intérieurs xix® où il rappelle la forme 
exacte des abat-jour de lampe à pétrole. 
Le cône est toujours rond. Il peut seule- 
ment être ovale pour certaines lampes 
Ier Empire, en tout cas jamais carré. 

Le montage ne pose pas de problème. 
Quelquefois à trois ampoules s’ajoute un 
illuminator dissimulé dans l’abat-jour, 
qui donne un éclairage indirect de 
complément. L’illuminator isolé, monté 
sans abat-jour ne se fait plus du tout. 

D’innombrables objets peuvent’servir 
de lampes. Parfois même il n’est pas 
besoin d’abat-jour, c’est le cas des pitto- 
resques lanternes de ferme ou d’étable 
en fer grossièrement façonné, des belles 
lanternes de voitures du xvi® ou du 
xIx® aux miroirs multiples, en fer forgé 
ou peint, des lanternes de fiacres ou 
d'automobiles, des lampes de bateau 
en cuivre, aux verres grossissants, de 
formes pleines et rudes. Le goût seul 
dans ce domaine servir de frein à la 
fantaisie. FIN 
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Un pied de marbre et bronze convient à un inté- 
rieur sobre. Ce qu’il pourrait comporter de riches- 
se excessive est compensé par unabat-jour detissu 
légèrement plissé. L’abat-jour le plus simple est 
en général la forme idéale; mais la couleur peut 
être claire ou chatoyante suivant l'effet déco- 
ratif que l’on désire créer. L'importance de l’abat- 
jour doit être proportionnelle à son support. 


La lampe bouïillotte assure un éclairage 
limité mais toujours agréable. En outre, la 
cuvette de base, le plus souvent ceinturée d’une 
galerie de bronze ajouré, peut être utilisée 
comme vide-poche, cendrier, baguier, etc... 
Celle-ci, comportant des alvéoles aménagées pour 
tenir des jeux de cartes, remplit encore son rôle 
aujourd'hui. Abat-jour et bobèche sont mobiles. 
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__ BOISERIES LOUIS XVI 


Quelques exemples de boiseries datant 
du règne de Louis XVI permettent de 
montrer les différentes proportions, la 
répartition des panneaux et les principaux 
motifs utihsés de l’époque, marquée par le 
retour au classisisme et aux lignes droites. 
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Petit cabinet du roi Louis XVI à Versailles, dû aux frères 
Rousseau, considéré comme le plus bel ensemble sculpté de 
cette époque. La pièce est peinte en blanc. À gauche: la moulu- 
ration et les ornements sont dorés à l’eau. Chacun des six 
- panneaux décoré aux armes royales représente les attributs 
soit de la guerre, soit de la justice, soit de l’agriculture, et, pour 
la première fois, les attributs représentant des objets scienti- 
fiques réels, comme la machine de Papin et le thermomètre, ” 
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La première machine électrique est (ci-dessous) le motif d’un panneau 
de la célèbre boiserie des frères Rousseau. Le canon (ci-dessus) correspond 
au grand panneau de la guerre. D’autres illustrent l'astronomie, la musique. 
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La porte-fenêtre montre avec quel raffinement cette boiserie est étudiée ; 
on peut s’en rendre compte par ces détails (à gauche) dont les petits bois 
sont délicatement sculptés et dorés ainsi que la cimaise cannelée et la 
magnifique serrure à double boîte en bronze doré avec boutons ciselés, 


Petit salon en rotonde 
(à gauche) provenant de 
l'Hôtel Fersen,avenue Ma- 
tignon : portes situées 
dans les coins, glaces dans 
les axes. La décoration est 
de pur style Louis XVI, 
les portes sont surmon- 
tées d’attiques avec mou- 
luration d’oves et rais de 
cœur, soutenues par des 
consoles ornées de pavots 
traités au naturel ; entre 
ces consoles : motifen bas- 
relief dans le genre de la 
porcelaine de Wedgwood 
blanc sur fond bleu pâle, 
représentant une casso- 
lette et des arabesques. 
Au-dessus un cadre avec 
médaillon central entouré 
de branches de laurier et 
rubans plissés comme 
on les interprétait à 
l'époque. La boiserie est 
couronnée par une cor- 
niche à modillons sculptés. 
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Petit boudoir ovale (à 
droite) du même hôtel; 
dans les axes en diagonale 
quatre niches surmontées 
de panneaux à médail- 
lons; entre deux niches, 
une cheminée tout à fait 
curieuse en terre cuite. 
A noter les colonnes tor- 
sadées en vrille comme 
on en retrouve sur cer- 
tains meubles d'époque 
Louis XVI. Le bandeau de 
la cheminée est décoré 
de têtes de faunes reliées 
par des guirlandes qui 
annoncent déjà le Direc- 
toire. La plinthe, comme 
toujours à cette époque, 
est peinte en faux marbre. 
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1. Contrai- 


rement à ce que l’on trouve généralement, le bas lambris règne avec la cheminée. Boiserie toute blanche dont seuls 
les motifs sculptés sont rehaussés d’or ainsi que le cadre de glace. A noter les dessus de portes à double cadre avec 


décrochements dans les angles. Les portes sont ferrées « à placard », c’est-à-dire en saillie sur la boiserie et sans 
chambranle ce que l’on retrouve souvent dans les boiseries de province à toutes les époques. L’angle est en pan coupé. 


Petite boiserie, probablement d'Ile-de-France dont la mouluration est encore Louis XV dans son profi 


La porte de cette boiserie 
est d’un dessin assez recher- 
ché. Les panneaux des portes 
possèdent dans les angles des 
décrochements, mais à décor 
de piastres, L’attique de la 
porte, ornée de rais de 
cœur, est supporté par deux 
petites consoles cannelées à 
rosaces tournantes. Le dessus 
de porte, formant le principal 
motif de la décoration de 
cette boiserie avec le dessus 
de glaces, est aussi orné d’ara- 
besques d’acanthes, de guir- 
landes de lauriers entourant 
le médaillon à chiffre sur- 
monté dans le style Louis 
XVI d’un nœud de ruban. 
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Autre petite boiserie d'époque provenant d’un château de province dont le dessin est assez pur, mais qui, dans son 
exécution, porte la marque d’une main-d'œuvre provinciale. Le panneautage est fait d’un bas lambris avec plinthe et 
cimaise; au-dessus un grand et un petit panneau séparés par une petite frise à canaux. Certains petits panneaux du 
haut sont ornés de vases encadrés de branches et de guirlandes de laurier; dans les angles décrochés, des petites rosaces. 
Le cadre de la cheminée est bien Louis XVI par son plein cintre ; un fronton orné d’arabesques en feuilles d’acanthe 
est supporté par deux pilastres cannelés avec chapiteaux faits de deux petites moulures et d’une rosace tournante. 
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